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Le idee e la fotografia

da servizi@artespaziotempo.it

.

Ho appena finito di leggere il libro di Claudio Marra “Le idee della fotografia®“,
un’antologia di brani tratti da autori di diversa estrazione (quasi mai fotografica,
ma filosofi, linguisti, semiologi, saggisti, critici...) che, dagli anni ‘60 in poi, si
interrogano sulla vera natura di questa “nuova” arte. Il libro risale ai primi anni
duemila, dunque accenna appena alla fotografia digitale che, all’epoca, era ancora
una promessa, piu che una solida certezza.

Di i a poco la portata dei saggi raccolti da Marra sarebbe in effetti dovuta essere
rivista. Infatti, il digitale cambia di parecchio quel che era un fondamentale assunto
della riflessione teorica sulla fotografia in generale. Se nell’analogico la luce riflessa
dal soggetto raggiunge una superficie sensibile (i grani d’argento) che per questo
cambiano definitivamente il loro stato fisico-chimico dando vita a un oggetto
concreto (il negativo) in cui I'immagine (il segno) € impresso definitivamente, con
il digitale tale fisicita scompare, sostituita da un insieme di codici binari che pud
essere modificato a piacere e in modo radicale.
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La corrispondenza tra il soggetto e la sua registrazione, base della cosiddetta
“natura indicale” della fotografia sembrerebbe superata.

C’é da dire che molti critici - lo stesso Marra, tra gli altri - ritengono che se pure
cambia il supporto e la modalita di registrazione - ma meno di quel che
normalmente si pensi - l'intento rimane simile, anche se non identico.

Personalmente concordo con questa impostazione. Da fotografo analogico passato
al digitale gia nel 2002, posso affermare che il mio modo di operare &€ ovviamente
cambiato, ma |'approccio al soggetto e il modo di “vedere” la realta non si & poi
modificato granché. Il digitale - & vero - apre nuove prospettive sull’elaborazione
dellimmagine e sulla sua trasformazione ex post, ma questo se vogliamo € una
possibilita ulteriore a cui potremmo anche non fare ricorso. E d’altra parte anche
con l'analogico nel passaggio dal negativo alla stampa si potevano effettuare
modifiche anche molto importanti.

Ritengo che non sia stata dunque la fotografia digitale la vera rivoluzione, in
senso disruptive, bensi l'arrivo dei “fotofonini” prima e degli smartphone poi. Con
questi strumenti davvero il paradigma della fotografia & totalmente cambiato,
perché anche le persone che non avrebbero mai fotografato - se non magari con
una compattina in occasione di feste o viaggi — ora possiedono uno strumento che
consente loro di scattare foto, elaborarle, pubblicarle e diffonderle ovunque,
teoricamente in ogni angolo del pianeta.

Si dira che questo non € un cambiamento che riguardi la fotografia “seria”. Resta
comunque il fatto che improvvisamente, in soli 15 anni, la fotografia e diventata
qualcosa di comune, quotidiano e popolare quasi come il linguaggio verbale. Tutti
fotografano, gia da giovanissimi. Molti iniziano anche a masticare un po’ del
linguaggio fotografico di base: guidati dall’intelligenza artificiale del loro “device”
questi “esseri umani fotografanti” iniziano a conoscere la regola dei terzi, la
composizione, l'esposizione, I'uso del colore, anche il bianco e nero. Imparano che
con il digitale lo scatto € solo il primo passo, che & possibile creare tutta una serie
di “effetti” che riproducono tecniche del passato o permettono di imitare grandi
fotografi. Frequentano la fotografia, in qualche modo.

La banalizzano? Di sicuro, né piu né meno di come si fa con il linguaggio verbale,
pero. Le persone utilizzano la lingua italiana, spesso declinata nel dialetto locale,
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per le proprie comunicazioni quotidiane. E una lingua in grado di stroncare per
infarto qualsiasi accademico della Crusca. E una lingua brutta e sporca, ma anche
vivissima. E nulla esclude che tra queste persone ce ne siano alcune che poi, a
casa, si mettano a scrivere per bene dei testi, dai romanzi ai racconti, o anche
saggi di varia natura. Lo faccio anche io, per dire. Nelle comunicazioni quotidiane
non mi sforzo certo di nascondere il mio accento romanesco, e mi concedo il lusso
di parole gergali (diciamo pure “parolacce”) senza remore, ma non scriverei mai
cosi, anche perché non sono certo Gadda o Pasolini, che se lo potevano
permettere.

Similmente, le persone usano la fotografia in modo istintivo e superficiale, al solo
scopo di comunicare velocemente e a volte in modo efficace una sensazione colta
al volo. Molti di loro non si porranno mai il problema di migliorare tale efficacia, di
raffinare lo stile, di lavorare meglio e con piu cura. Non gli serve, quel che fanno
gli basta, perché dovrebbero? Ma ci saranno anche coloro che inizieranno un
percorso che li portera ad essere dei veri fotografi, o almeno a mettere “in bella
scrittura” le loro foto quotidiane. Un gran bel risultato, in fondo, e credo che prima
0 poi occorrera che gli studiosi si mettano ad esaminare anche questa immensa
mole di centinaia di milioni di foto scattate (ogni giorno!) in giro per il mondo, il
cui potenziale resta a volte inespresso, eppure € presente.

La cosa fondamentale, pero, € che tale processo di democratizzazione della
fotografia ha cambiato del tutto il clima sociale rispetto a questo strumento. Cio
che e quotidiano e conosciuto perde spesso la propria aura: se tutti fotografano,
la fotografia sembra qualcosa di facile, alla portata di chiunque. E non a caso
faticano ad emergere i giovani fotografi, nati in questo contesto e a cui non basta
saper fare delle buone fotografie visto che, anche solo statisticamente, ci sono
milioni di persone in grado di farlo anche loro.

A volte nemmeno basta inventarsi qualche “tecnica” strana o elaborazione
particolare perché, sempre statisticamente, altri milioni di persone la utilizzeranno,
o lo faranno appena I'avranno conosciuta.

Per questo, come ho gia scritto in questo blog, alla fine resta solo la possibilita
della narrazione fotografica, cioe dei progetti. Avere storie da raccontare, o
situazioni da illustrare, o anche emozioni da comunicare resta - e restera sempre
- qualcosa di personale. Nessuno puo farlo in modo identico. Anche sullo stesso
tema ogni progetto sara diverso dall’altro. Insomma, € come con i romanzi: tutti
useranno le parole che sono un bene comune (la nostra “lingua”), ma solo
(relativamente) pochi riesciranno a utilizzarle per raccontare le proprie emozioni e
anche se magari le storie o i temi saranno simili, di certo non saranno uguali!

Proprio questo aspetto - comunque gia presente in passato, ai tempi della pellicola
- mi sembra latitare nei saggi proposti da Claudio Marra. Insomma, i vari esperti
si arrovellano sulla natura della fotografia, sulla sua aderenza o meno al soggetto,
sulle tecniche e sugli approcci messi in campo dai fotografi per sentirsi davvero
degli “artisti”, ma praticamente mai si ragiona delle fotografie editate e organizzate
per creare un insieme organico che appunto definiamo portfolio o progetto. Non si
tratta solo di assemblare qualcosa, ma di crearlo ex novo. Se ben fatto, un progetto
non € un mero insieme di foto ma un corpus unico che andrebbe analizzato
appunto come qualcosa di distinto dalle singole foto che lo compongono. Anzi, che
esalta e moltiplica il valore delle stesse come sostenuto, credo con efficacia, da
fotografi come Minor White.

Sta li, a mio parere, la forza della fotografia, quel che la distingue ad esempio dalla
pittura o dalla scultura. Un potere che il digitale ha semmai rafforzato e
lo smartphone affatto intaccato, aprendo infinite possibilita di “storytelling", ad

esempio.
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A volte fotografie che prese da sole sembrano “mute” cantano come usignoli
all'interno di progetti fotografici ben concepiti. E lo dimostrano i numerosi esempi
di portfolio di valore e significativi creati grazie alle cosiddette “adozioni
fotografiche” in cui artisti-fotografi mettono assieme - secondo un’idea precisa -
fotografie non scattate da loro, ma magari trovate in qualche mercatino oppure
online. Progetti nati sulla base del solo editing, insomma.

I tempi cambiano, le tecnologie cambiano ma noi restiamo umani e abbiamo voglia
di raccontare e di raccontarci. Questa € la vera sfida.

Naohiro Harada : Tokyo Fishgraphs | 2020

da https://libraryman.se/

Tokyo Fishgrabhs #23© Naohiro Harada
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Durante questo periodo fantastico, Harada ha deciso di convertire la strana
esperienza in una serie di Mitate-e contemporanei , ovvero un termine di genere
nell'arte giapponese che gioca intelligentemente con allusioni, giochi di parole e
lacune in ci0 che comprendiamo, ritraendo e parodiando la storia e
tradizione. eventi.

Ci sono tre temi principali in questa serie di Mitate-e :

L'artista ukiyo-e (L'ukiyo-e "immagini del mondo fluttuante" € un genere
di stampa artistica giapponese su carta, impressa con matrici di legno) di fama
mondiale Utagawa Hiroshige ha creato Cento viste famose di Edo . Edo e l'antico
nome di Tokyo e l'opera, essendo un capolavoro paesaggistico, € una delle
rappresentazioni piu originali dei luoghi di Edo-Tokyo. Oltre a creare Cento viste
famose di Edo, Hiroshige ha anche prodotto la magnifica serie Great Fish. Per
rappresentare una connessione visiva con il lavoro di Hiroshige, Harada
giustappone duplicazioni in bianco e nero di Cento famose vedute di Edo con le
sue immagini.

Pesce

In quanto parte importante della cultura culinaria di Tokyo, citta situata in fondo
alla baia, il pesce €& stato un soggetto affascinante in tutta la storia dell'arte
giapponese. Harada ha visitato i mercati del pesce locali e ha combinato vari pesci,
comunemente usati nel sushi e in altri piatti giapponesi, per creare un motivo
culturale fotografandoli con una macchina fotografica di grande formato in varie
parti di Tokyo, rappresentate nelle famose cento vedute di Edo di Hiroshige.

Strade vuote di Tokyo

Nel 2020 e nel 2021, le persone sono state costrette ad astenersi dall'incontrarsi
di persona e la citta e rimasta quasi vuota per un po', il che era uno spettacolo
irrealistico.

-
»
«~
>
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'I_'o‘k-y'oll_:-ishgraphs #52@ Naohiro Harada
7



Se le Olimpiadi estive di Tokyo 2020 fossero andate avanti come inizialmente
previsto, il pesce fotografato da Harada avrebbe potuto essere mangiato come
sushi dai visitatori di tutto il mondo.

Il libro contiene 32 stampe ukiyo-e di Utagawa Hiroshige (nato nel 1797, morto
nel 1858, giapponese) e una prefazione scritta dall'autore.

Prima edizione di 500 copie. Edizione speciale di 30 esemplari, humerati, con
edizione originale firmata. Scelta di 3 stampe — 10 copie di ciascuna stampa.
Naohiro Harada ha ricevuto il Libraryman Award 2022

Naohiro Harada: Tokyo Fishgraphs | 2020

editore: Libraryman, formato 22,8 x 26,1 cm. 80 pagine. 70 immagini a
colori. Copertina rigida stampata in offset. Legatura in filo di lino. Goffratura a
secco sul dorso e sulla quarta di copertina, con un'immagine sulla prima di
copertina. Sovraccoperta in offset, con tipografia al dorso, dorso e alette in carta
metallizzata nera. Fascia blu. - ISBN 978-91-88113-59-7
https://libraryman.se/

Vincent Peters. Timeless Time

Comunicato stampa da https://www.arte.it/

- —
© Vincent Peters | Vincent Peters, Charlize Theron, New York, 2008

Dal 12 gennaio al 26 febbraio 2023 Palazzo Reale porta a Milano gli scatti
iconici e senza tempo del fotografo Vincent Peters con la mostra con ingresso
gratuito dal titolo “Timeless Time”: un percorso fatto di ombre, riflessi e
chiaroscuri, in un succedersi di volti noti resi familiari dall’'uso della luce.


https://libraryman.se/

La mostra promossa da Comune di Milano-Cultura, prodotta e organizzata da
Palazzo Reale e Nobile Agency, ¢ curata da Alessia Glaviano, Curator & Head
of Global Photovogue.

“Vincent Peters scolpisce i personaggi che ritrae con la luce, creando volumi in
grado di definirli in uno spazio sospeso € in un tempo senza eta - afferma
I'assessore alla Cultura del Comune di Milano Tommaso Sacchi -. I/ suo
sguardo é protagonista a Palazzo Reale di una mostra originale, in programma fino
alla prossima Milano Fashion Week, che pone in un affascinante dialogo le opere
dell'artista con le dodici stanze dell’Appartamento dei Principi”.

Christian Bale, Kim Basinger, Monica Bellucci, Vincent Cassel, Laetitia Casta, Cindy
Crawford, Penelope Cruz, Cameron Diaz, Matt Dillon, Michael Fassbender, Scarlett
Johansson, Milla Jovovich, John Malkovich, Charlize Theron, Emma Watson sono
solo alcuni dei personaggi famosi i cui ritratti sono esposti a Palazzo Reale. Scatti
realizzati tra il 2001 e il 2021 da Vincent Peters che, usando un’illuminazione
impeccabile, eleva i suoi soggetti a una posizione che spesso trascende il loro
status di celebrita.

Quello ritratto da Vincent Peters €& il mondo delle star e delle celebrities, un
moderno Olimpo che dissolvendosi in un‘atmosfera da cinema neorealista italiano
si avvicina allo sguardo del pubblico diventando familiare e riconoscibile.

I suoi scatti sono storie oniriche, composte da un sovrapporsi di strati che
dialogano tra loro completandosi. Il suo lavoro, infatti, si caratterizza per
stratificazione e distinzione: ciascun elemento che converge e si condensa in ogni
suo singolo scatto, forma uno strato che non perde mai la propria identita e
distinzione. E nell'incontrarsi di questi strati singolari, ogni immagine di Peters
arriva a raccontare una storia. Fino a diventare un film in un solo fotogramma.

Con uno stile senza tempo, i lavori di Vincent Peters esposti nell” Appartamento dei
Principi al piano nobile di Palazzo Reale sono valorizzati da un allestimento minimal
curato da Suazes che esalta le potenti immagini in bianco e nero e al tempo stesso
sposa la bellezza delle signorili sale quattrocentesche che lo ospitano.

Vincent Peters

Nato a Brema, in Germania, nel 1969, all’eta di vent’anni, Vincent Peters si
trasferisce a New York per lavorare come assistente fotografo. Tornato in Europa
nel 1995, ha lavorato per diverse gallerie d'arte e su progetti personali e nel 1999
ha iniziato la sua carriera presso l'agenzia di Giovanni Testino come fotografo di
moda.

Negli anni Vincent Peters si specializza nei ritratti di celebrita, scattando campagne
leggendarie per riviste di tutto il mondo, distinguendosi con il suo stile
cinematografico.

Il suo portfolio comprende lavori per brand come Armani, Celine, Hugo Boss,
Adidas, Bottega Veneta, Diesel, Dunhill, Guess, Hermes, Lancome, Louis Vuitton,
Miu Miu, Netflix, solo per citarne alcuni. Le sue opere sono state esposte in gallerie
d'arte internazionali tra cui, ad esempio, Camera Work a Berlino, Fotografiska a
Stoccolma e il prestigioso Art Basel in Svizzera.

Dal 12 Gennaio 2023 al 26 Febbraio 2023 - Ingresso gratuito

Palazzo Reale, Piazza del Duomo 12, MILANO

ORARI: da martedi a domenica dalle 10.00 alle 19.30 (ultimo ingresso ore 19),
giovedi apertura serale fino alle 22.30 (ultimo ingresso ore 22). Lunedi chiuso
http://www.palazzorealemilano.it | 02 88 44 5181 | c.mostre@comune.milano.it



http://www.palazzorealemilano.it/

L’enigma di Black River Falls

di Giovanna D’Ascenzi da https://www.internazionale.it/

da Some say ice © Alessandra Sanguinetti

Alessandra Sanguinetti ha solo nove anni quando s’‘imbatte, nella sua casa di
Buenos Aires, in Wisconsin death trip, un libro del 1973 di Michael Leasy che
racconta la vita e la morte nella contea di Jackson e in particolare a Black River
Falls, una cittadina della Virginia. I testi di Leasy e i ritagli del giornale locale, il
Badger State Banner, accompagnano duecento foto scattate da Charles Van
Schaick tra il 1885 e il 1900.

da Some say ice © Alessandra Sanguinetti


https://www.internazionale.it/foto/2022/12/02/sanguinetti-black-river-falls
https://www.internazionale.it/tag/autori/giovanna-d-ascenzi
https://en.wikipedia.org/wiki/Wisconsin_Death_Trip

Sanguinetti resta profondamente colpita da quelle pagine: “Ho realizzato
all'improvviso e senza alcun dubbio che la morte era una cosa reale e sarebbe
capitata anche a me”, racconta in una recente intervista per la sua agenzia,
Magnum Photos. Accanto alla consapevolezza della morte, la bambina a Buenos
Aires comprende che la fotografia € essenzialmente un modo per sfuggire all’oblio,
per affermare la nostra presenza nel mondo e vivere per sempre, o almeno finché
I'immagine esiste. L'acquisto di una Kodak Instamatic & immediatamente
successivo alla conoscenza del libro e segna il suo ingresso nel mondo della
fotografia. Il libro di Leasy e le foto di Van Schaick diventano quindi un fantasma
che si porta dietro finché nel 2022, a 54 anni, pubblica Some say ice (Mack), il
risultato di numerosi viaggi negli stessi luoghi di Wisconsin death trip.

da Some say ice © Alessandra Sanguinetti

Nel 2014 la fotografa risiede ormai negli Stati Uniti da dieci anni, sulla costa vicino
a San Francisco, e si dirige per la prima volta nel midwest freddo e rurale di Black
River Falls. All'inizio si accosta alla comunita grazie al supporto del Milwaukee art
museum, che le consente di entrare nelle scuole e in altre istituzioni del posto. A
ogni visita riesce ad avvicinarsi alle persone, a guadagnarsi la loro fiducia, cosa
che in alcuni casi le permette di entrare anche in situazioni piu private. Sanguinetti
cerca di diventare una fotografa locale, come succedeva ai tempi di Van Schaick,
chiamata per registrare i momenti piu importanti della comunita. Se nell’epoca
attuale la fotografia € anche sinonimo di eccesso di immagini trascurabili,
Sanguinetti persegue l'idea di una fotografia “sacra”, usata per ricordare momenti
veramente importanti.

Some say ice, il cui titolo s’ispira alla poesia sulla fine del mondo Fuoco e
ghiaccio di Robert Frost, evita pero di essere un lavoro documentaristico. “La mia
intenzione era che il libro fosse un enigma, piu che il chiaro resoconto di un luogo”,
afferma la fotografa, che di Black River Falls e dintorni lascia scatti austeri, in cui
ogni volto e cristallizzato in un momento eterno e dove le espressioni facciali sono
ridotte al minimo per sottolineare ancora di piu il mistero nascosto in ogni
immagine. Mistero rinforzato dal simbolismo che |'autrice attribuisce invece agli
animali, sia selvaggi sia domestici ma comunque sempre piu forti degli umani
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https://www.magnumphotos.com/theory-and-practice/alessandra-sanguinetti-some-say-ice/
https://mackbooks.eu/products/some-say-ice-br-alessandra-sanguinetti

fotografati, considerati dei compagni spirituali e testimoni delle scelleratezze che
compiamo ogni giorno.

da Some say ice © Alessandra Sanguinetti

Il libro non adotta una linea narrativa e cronologica ben definita come nei
precedenti lavori dedicati alla crescita di due cugine, Belinda e Gullie, ma, come
dichiara lei stessa, “segue una traiettoria verso l'inevitabile”. Some say ice &
un’opera che incanta senza dare risposte, € un viaggio attraverso luoghi oscuri per
riflettere sulla mortalita e chiudere un cerchio narrativo cominciato tanto tempo fa
a Buenos Aires.

--- link per altre immagini

Alessandra Sanguinetti "Some say ice”

Editore: Mack (23 agosto 2022) | € 63,00 (non firmato)
lingua: inglese | 160

Bruno Barbey: Les Italiens

da https://www.magnumphotos.com/

All'inizio degli anni '60, Bruno Barbey, cercando di ritrarre gli italiani, fotografa
tutti gli strati della societa nelle strade cosi come negli interni. Il giovane fotografo
presentd questa raccolta di immagini a Robert Delpire, che si offri subito di
pubblicarle nella collana “Encyclopédie essentielle”, una raccolta di libri che
giustappongono testo e immagini, che comprendeva gia Les Américains (1958) di
Robert Frank e Les Allemands di René Burri (1962).

Come scrive Giosué Calaciura nella sua prefazione, “Queste foto sono insieme

letteratura e cinema, un racconto di italiani che sembra opera di un italiano, che

sia Carlo Levi in Le parole sono pietre o Luchino Visconti in Rocco e i suoi fratelli. O

Pasolini. In Italia, Bruno Barbey si sente un uomo del Sud tra gli uomini del

Sud. Un affettuoso sentimento di appartenenza traspare in questi scatti in cui

vediamo individui che cercano di riannodare i fili spezzati della vita sociale e
12
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privata, di voltare pagina dopo la parentesi della guerra che ha rimesso tutto in
discussione spazzando via certezze e croniche disperazioni. Un'occasione per
cancellare cio che si e stati con la promessa di cio che sara”.

Les ltaliens

Bruno Barbey

Le circostanze dell'epoca impedirono la produzione del libro, ma il portfolio di
fotografie italiane convinse i membri dell'agenzia Magnum Photos delle potenzialita
del giovane Barbey, che fu presto accettato nella cooperativa. Dopo decenni di
lavoro e numerosi volumi su altri paesi, Barbey ha finalmente pubblicato una prima
versione di quest'opera nel 2002, con un'introduzione di Tahar Ben Jelloun, da
tempo esaurita.

Bruno Barbey: Les Italiens
Prima edizione | Editore: Delpire & Co | Anno di pubblicazione: 2022 | Lingua: francese
Pagine: 184 | Dimensioni: 8,3 x 7,3 pollici (210 x 185 mm) | Euro 48 | per ordinare

Victoria Sambunaris: High and Dry

da https://www.yanceyrichardson.com/

Yancey Richardson ¢ lieta di presentare High and Dry, una mostra di fotografie a
colori su larga scala di Victoria Sambunaris, in mostra dal 5 gennaio al 18 febbraio
2023. Conosciuta per i suoi vasti progetti che esaminano le complessita del West
americano, nel suo nuovo lavoro Sambunaris indaga sulle prove dell'incessante
attivita umana nel vasto paesaggio desertico della California, dalla Death Valley a
Joshua Tree.

Ispirato dagli intrepidi fotografi del XIX secolo il cui lavoro ha contribuito a formare
una comprensione della regione, dal 1999 Sambunaris ha intrapreso ogni anno un
lungo viaggio solitario, catturando il paesaggio americano con un campo di legno
di grande formato, cinque per sette telecamera. Altamente dettagliate e composte
in modo drammatico, le fotografie risultanti comunicano un senso del luogo
profondamente stratificato e una visione sfumata delle complesse questioni che
circondano l'uso e la gestione del suolo americano.
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Untitled, (rider), Joshua Tree, California, 2021. Chromogenic print.

Per questo nuovo corpus di lavori, Sambunaris ha effettuato tre viaggi attraverso
il paese nel 2020 e nel 2021. Osservando dove il deserto converge con spazi
esteticamente e politicamente collegati, tra cui la Death Valley, il deserto del
Mojave e il deserto del Great Basin, il lavoro mette in discussione i tradizionali e
nozioni cliché del paesaggio, del nostro posto al suo interno e dei nostri ruoli e
responsabilita collettivi nel plasmarlo. Mentre inizialmente immaginava il deserto
come una terra desolata abbandonata, Sambunaris scopri qualcos'altro. Il deserto
era vivo di attivita umane: dune buggy e motociclette, camper e minatori, siti di
test militari e installazioni artistiche.

"A partire dal blocco, le persone hanno fatto irruzione nel deserto in un numero
che non vedevo da piu di 20 anni guidando attraverso |'ovest", ha detto
Sambunaris. “I campeggi, che richiedevano prenotazioni, erano in overbooking. I
ranger e gli ospiti del campo sono stati sopraffatti da orde di camper e camper di
lusso completamente attrezzati. Le playas o letti di laghi asciutti punteggiano il
paesaggio in tutta la California e sono diventate una destinazione per la cultura
dell'equitazione in cui la terra libera infinita distorce la percezione. Bande di
cavalieri e cerchi di carovane sono distesi lungo i bacini piatti, molti con bandiere
americane blasonate e nuvole di polvere mentre si muovono sul pavimento del
deserto del Mojave. Il drone incessante € punteggiato da proiettili che rimbalzano
sulle rocce durante il tiro al bersaglio".

Tra i luoghi raffigurati c'e Searles Lake, un lago asciutto nel deserto del Mojave
settentrionale, dove una ferrovia viene utilizzata per trasportare merci come acido
solforico, potassa, carbonato di sodio, borace, carbone, minerali e materiale per la
US Naval Air Weapons Station China Lago; le Algodones Dunes, la piu grande area
per veicoli fuoristrada per dune di sabbia negli Stati Uniti; Badwater Basin e
Zabriskie Point, nel Death Valley National Park, un'area di antichi letti di laghi
depositati da cinque a dieci milioni di anni fa; I'All American Canal, un acquedotto

di 82 miglia che porta I'acqua dal fiume Colorado all'Imperial Valley; un letto di
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lago asciutto nel deserto del Mojave di Joshua Tree che attualmente funge da
rifugio per fuoristrada, tiratori e campeggiatori.

Untitled, (Dune buggy), All American Canal, California, 2021. Chromogenic print.

Molte parti del deserto sono vaste e disabitate, ma le aree osservate da
Sambunaris riflettono un deserto vivo di attivita umana e un senso che evoca il
diritto pionieristico del Destino manifesto. Man mano che il paese si € popolato e
le risorse sono diminuite, I'affermazione della proprieta e delle risorse illimitate
non ha avuto e si riflette nell'acqua che si ritira in Occidente. Frammenti del
passato incontrano condizioni contemporanee e creano uno sfondo accattivante
per esaminare il nostro paesaggio di oggi.

Victoria Sambunaris € nata a Lancaster, Pennsylvania nel 1964, e attualmente
vive e lavora a New York. Ha conseguito un BA presso il Mount Vernon College nel
1986 e un MFA presso la Yale University School of Art nel 1999, dove da allora ha
ricoperto vari incarichi di insegnamento. Il suo lavoro e stato ampiamente esposto
in musei e gallerie negli Stati Uniti, tra cui la National Gallery of Art, Washington,
DC; Museo d'Arte Moderna, New York; Museo di arte moderna di San
Francisco; Albright-Knox  Art  Gallery, Buffalo; Museo della  Fotografia
Contemporanea, Chicago; Museo di Belle Arti, Houston; e il Museo d'Arte del New
Mexico, Santa Fe. Il suo lavoro pud essere visto in numerose collezioni tra cui
quelle della Albright-Knox Art Gallery, Buffalo; Fondazione Lannan, Santa
Fe; Museo delle Belle Arti, Houston; Il Museo di Arte Moderna, New York; la
Galleria Nazionale d'Arte, Washington DC; Museo di arte moderna di San
Francisco; e Whitney Museum of American Art, New York.

Victoria Sambunaris ha ricevuto numerosi premi, tra cui la John Simon

Guggenheim Memorial Foundation Fellowship (2021); Premio Charles Redd

Fellowship in Storia dell'America occidentale, Brigham Young University

(2015); Borsa di studio per fotografi individuali della Aaron Siskind Foundation

(2010); e I'Anonymous Was a Woman Award (2010). Una monografia del suo
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lavoro, Taxonomy of a Landscape: Victoria Sambunaris, & stata pubblicata da
Radius Books nel 2013.

Untitled, red car), Searles Valley,CA, 2020. Chromogenic print.

Victoria Sambunaris: High and Dry

dal 5 gennaio al 18 febbraio 2023

Yancey Richardson Gallery, 525 West 22nd Street, New York, NY 10011, USA
646 230 9610 | info@yanceyrichardson.com | www.yanceyrichardson.com/
Orari: la galleria € aperta dal martedi al sabato, dalle 10:00 alle 18:00.

Davide Interrante — Ondate di silenzio
da https://loeildelaphotographie.com/

Queste foto sono state tutte scattate nello stesso luogo. Alcune nell'ottobre 2012,
altre nell'agosto 2013.

Si tratta di panorami noti del territorio toscano della Val D'Orcia. Li vediamo
spesso, ancora e ancora, nei depliants pubblicitari o nei diari di viaggio di migliaia
di turisti provenienti da tutto il mondo.

La sfida, per me, era proprio questa. Riuscire a dare una visione diversa di questi
luoghi, mantenendo intatto il loro carattere riconoscibile.

Trascorro almeno venti giorni in Toscana ogni anno. Cosi ho avuto piu possibilita
di recarmi nei luoghi dei paesaggi raffigurati, sfruttando la luce e il cielo che meglio
servivano al mio scopo.

Questi campi che si aprono lungo la Cassia, verso San Quirico D'Orcia, hanno per
me un fascino particolare. Un fascino che raggiunge il suo culmine quando la terra
e sterile, come ad ottobre, o appena arata, come ad agosto. E quando nel cielo ci
sono enormi nuvole su cui si infrange la luce che precede il tramonto.
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Sono sempre stato attratto dalle opere dei pittori surrealisti e metafisici. E tra le
prime fotografie che ho apprezzato da ragazzo ci sono quelle di Ansel Adams.

e - M’_ g

© Davide Interrante
Non so quanto questi artisti abbiano influenzato la mia comprensione del
paesaggio. Questi luoghi mi hanno sicuramente ispirato una visione trascendente
del paesaggio. Con il bianco e nero ho voluto sottolineare l'intensita delle linee e
delle forme, nonché la sensazione di fusione tra cielo e terra, legati tra loro da
queste enormi nuvole fugaci, la cui rotondita e morbidezza sono richiamate dalle
morbide forme delle colline disegnate dall'aratro dell'uomo.
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Mi tocca ogni volta. E la stessa sensazione che provo davanti al mio mare siciliano,
ma qui tutto sembra dare speranza, un'idea di continuita. Come se questi sentieri,
questi segni di aratro potessero condurmi in paradiso, pur restando sulla
terra. Invece il mare ingoia ancora il mio sguardo, lasciando che le mie illusioni
muoiano sulla linea dell'orizzonte.

Davide Interrante
--- per altre immagini: link

https://www.instagram.com/davide_interrante/
https://www.vogue.com/photovogue/photographers/39439

La fotografia di Lu Nan

di Giuseppe Santagata da https://fotografiaartistica.it/

Primo e unico fotografo cinese ad essere stato accolto nella prestigiosa agenzia
Magnum Photos, Lu Nan € considerato il piu grande fotografo
documentarista cinese. Nonostante la fama, tuttavia, la vita di Lu Nan &
avvolta nel mistero.

Vita di Lu Nan

Nato a Pechino, in Cina, nel 1962, Lu Nan ¢ autodidatta e dopo aver lavorato per 5
anni per il National Pictorial, diventa fotografo freelance. Si sa cosi poco di lui, che se
non fosse per la testimonianza lasciata dalle sue fotografia, la sua stessa esistenza
potrebbe essere messa in dubbio.

Lu Nan evita di partecipare alle occasioni pubbliche, comprese le mostre delle sue
opere; raramente rilascia interviste e non si fa fotografare. Inoltre, usa spesso nomi
falsi per firmare le sue fotografie. Ad esempio, ha firmato come Ma Xiaohu e Li
Xiaomin la sua famosa trilogia di fotografie e ha richiesto I'adesione a Magnum Photos
con il nome di Mao Xiaohu. Si dice che sia un solitario e abbia I'abitudine di scomparire
per molto tempo.
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La trilogia fotografica di Lu Nan

Se la vita di Lu Nan appare avvolta nella nebbia, le sue fotografie sono chiare e dure.
Lu Nan € noto per una trilogia di opere realizzate durante quindici anni, tra il 1989
e il 2004, che documentano alcune delle comunita piu sfortunate e emarginate
dell’Asia.

Il fotografo cinese, dal 1989 al 1990 ha scattato una serie di immagini sulle condizioni
di vita dei pazienti negli ospedali psichiatrici cinesi (The Forgotten People). Dal
1992 al 1996, Lu Nan ha dedicato i suoi sforzi alla minoranza dei cattolici cinesi.
Con la sue serie (On the Road). Dal 1996 al 2004 ha scattato una serie di immagini
sulla vita quotidiana dei contadini tibetani (Four Seasons). Queste tre sere di
lavori, apparentemente non connesse, nell’idea del fotografo cinese rappresentano il
cammino che ognhi uomo sperimenta dalla sofferenza, alla purificazione, per arrivare
alla redenzione.




The Forgotten People

The Forgotten People € la serie fotografica piu nota della trilogia. Fotografando i
pazienti psichiatrici in Cina tra la fine degli anni ‘80 e l'inizio degli anni 90, The
Forgotten People €& una documentazione convincente e potente delle vite
all'interno dei reparti. Nelle immagini, uomini e donne di tutte le eta, bambini
compresi, sono ritratti nelle pessime condizioni delle istituzioni che li ospitano. Vite
spezzate, di individui che sembrano condannati ad un destino di dolore
ineluttabile. La raccolta di immagini in bianco e nero produce una potente
narrativa. Un’esperienza visiva assorbente, che apre mondi che altrimenti sarebbero
tenuti separati dalle nostre vite quotidiane.

On the Road

All'inizio degli anni Cinquanta, il partito comunista ha vietato la professione di tutte le
religioni in Cina; e durante la Rivoluzione culturale le religioni sono state messe
completamente fuori legge. In quegli anni & emersa una comunita clandestina di
cattolici cinesi che si sono rifiutati di abbandonare il loro credo e hanno continuato
a professare segretamente la loro fede in Dio. In un’epoca in cui la spiritualita e
profondamente scossa dal materialismo, le immagini di Lu Nan provocano pensieri che
superano le condizioni specifiche e che fanno assurgere i cattoli cinesi a simbolo di
ricerca metafisica.

Four Seasons

Per l'ultima parte della sua trilogia, Lu Nan ha trascorso circa sette anni in Tibet,
documentando il lavoro faticoso che i tibetani devono svolgere durante |'anno
per raccogliere i frutti della loro terra. Le immagini di Lu Nan mostrano come la
vita dei contadini tibetani ruoti in gran parte attorno a un bisogno fondamentale che
nella maggior parte del mondo € dato per scontato: quello di procurarsi il cibo. Questa
serie ritrae uno studio potente e intimo di un gruppo di persone con un profondo
legame con la terra in cui vive. Nel loro tranquillo stato interiore, i contadini tibetani
vivono e lavorano con calma, nonostante le difficolta, senza essere intrappolati dalle
condizioni o disturbati dal futuro, in una sorta di semplice beatitudine.
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Stile delle fotografie di Lu Nan

Queste immagini non convenzionali hanno permesso al fotografo di mettersi sotto i
riflettori internazionali e a rendere visibile delle storie che altrimenti passerebbero per
dimenticate. Le sue immagini rigorosamente in bianco e nero ritraggono le persone
all'interno del loro ambiente utilizzando uno sguardo diretto, che si mescola a
delicati contrasti e a una composizione elegante. Lu Nan & profondamente
impegnato a mostrarci frammenti di societa rimossi dalla coscienza collettiva. Le sue
opere fotografiche sono immagini che aspirano a trasmettere ed esaminare I'anima
della condizione umana.
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Robert Adams: la natura e «l’invasione>» dell’'uomo

di Emanuele Piccardo da https://ilmanifesto.it/

«American Silence», un libro e una mostra. Dimensione fotografica eco
consapevole per una narrazione poetica.

e e - » .
—~-Urriiatieny 2Us) mi o e B DR X o - ~ 3
s ,"v“\,«..'

1 ST
..4‘.: ""."—;'Jf ‘:i\'" A . LAl (7 T g YR
S S

e

7 B Ny Sl o SRR RTUNE Pt - | .
. ¢ : S SR B AT N 1 ey 5 AW o . -
. o0 SO kAL IR T ol e T T e P,
da «American Silence» © Robert Adams

Robert Adams ¢ il teorico della fotografia americana, colui che ha scritto La bellezza
in fotografia, la cui formazione da letterato alla University of Southern California,
dove consegue il dottorato in letteratura inglese, e l'appartenenza alla chiesa
metodista ne hanno segnato il percorso artistico. La sua famiglia, credente, con la
madre impegnhata nel sociale, mentre il padre si occupa della salvaguardia
dell’'ambiente, ne ha indirizzato gli interessi fin da bambino, quando, insieme alla
sorella e al padre, andava a fare i pic nic nel bosco. Nasce li la sua sensibilita per la
natura, quando usa la fotografia per raccontare l'invasione dell’'uomo, le tracce
indelebili che deteriorano irrevocabilmente fiumi, laghi, praterie, oceani. I poeti
saranno la sua ispirazione costante soprattutto I'inglese John Care e gli americani
Wendell Berry, Lorine Niedecker, Theodore Roethke.

LA VITA NOMADE dei suoi genitori dal New Jersey al Colorado, al pari del tempo
passato nelle gite outdoor in tenda, determinano una coscienza ambientalista nella
fotografia di Adams come il suo omonimo Ansel, attivo nei primi anni del
Novecento, cantore della californiana Sierra Nevada. Tuttavia I'’Adams della East
coast ha un linguaggio diverso dall’Adams californiano, meno espressionista ma
piu lirico. Robert Adams & un artista schivo, silenzioso, che non ama la ribalta,
appartiene insieme a Lee Friedlander e William Eggleston ai maestri della fotografia
americana, che hanno influenzato molti fotografi, anche italiani, come Gabriele
Basilico, Vincenzo Castella, Luigi Ghirri, Guido Guidi. Nel 2022 per la prima volta il
lavoro di Robert Adams viene analizzato criticamente da Sarah Greenough,
curatrice del dipartimento fotografia della National Gallery of Art di Washington
che ha promosso il libro e la mostra American Silence, pubblicato dalla Aperture
Foundation. Il «silenzio americano» bene rappresenta l'indole di Adams che ha
sempre realizzato una ricerca profonda basata sul silenzio e |'ascolto, ne & prova
il lavoro Listening to the river, una serie di passeggiate fotografiche lungo e attorno
ai fiumi e ai torrenti nella periferia di Denver in Colorado.

22


https://ilmanifesto.it/archivio?autore=Emanuele%20Piccardo

Il suo contributo ricorda quello del paesaggista Frederick Law Olmsted, progettista
del newyorchese Central Park e promotore al Congresso della dichiarazione di
Yosemite come bene pubblico e successivamente parco nazionale.

QUEL SUO BIANCO E NERO leggero come le chiome degli alberi che il vento
sposta nei cieli tersi infondono un senso di quiete, un attimo prima di una
catastrofe imminente o appena essa si € manifestata. E come se Adams ci dicesse
che stiamo continuando a distruggere I'ambiente e I'unico modo che lui ha per
farcelo capire sono le fotografie. Il suo contributo ricorda quello del paesaggista
Frederick Law Olmsted, progettista del newyorchese Central Park e promotore al
Congresso della dichiarazione di Yosemite come bene pubblico e successivamente
parco nazionale. Robert Adams & una sorta di paesaggista dello sguardo che si
muove con lentezza, raccontando ogni volta la storia del luogo che abita. A Denver:
lo sprawl urbano sregolato ed il rischio nucleare nella produzione dei detonatori in
plutonio a Rocky Flats Plant, in California la periferia di Los Angeles, in Oregon la
prateria e I'Oceano Pacifico. Adams «trae la sua profonda ispirazione - scrive
Greenough - dalla poesia, poiché il parallelismo tra i versi e la fotografia sono
evidenti per lui». Racconta cosi I'anonimato della quotidianita, quel paesaggio
laterale e marginale che costituisce la base dell’America, una attitudine che ha
condiviso con gli altri componenti dei New Topographers, impegnati nel tracciare
una nuova cartografia visiva.

Cosi in questa narrazione poetica, sono evidenti le contraddizioni dell’America, tra
i segni pop delle gasoline stations, fotografate negli stessi anni sessanta da Ed
Ruscha, e delle casette della periferia di Los Angeles a cui si contrappongono il
vuoto del deserto del Colorado e le praterie dell’lOregon, in una dimensione
fotografica eco consapevole.

Robert Adams “American Silence”
Editore Aperture | cartonato |304 pagine | 225 immagini | misura: 9,25 x 11,25
x 1,6 pollici | ISBN: 9781597115117 | € 70,00 (su Amazon € 48,38)

"Isola"” di Simona Ghizzoni alla MLB

da https://www.mlbgallery.com/

Inaugura sabato 26 novembre alle 17 alla MLB Maria Livia Brunelli di Ferrara la
mostra “Isola” di Simona Ghizzoni (Reggio Emilia, 1977), fotografa, artista visuale
e attivista per i diritti delle donne, Presidente quest’anno della giuria europea del
World Press Photo, che ha vinto per ben due volte.

In esposizione, per la prima volta riunite, un nutrito numero di opere della serie
"Isola", realizzate nell’arco di tre anni e in diverse localita: scatti intimisti, di
grande poesia, che vedono |'artista immersa nella natura. Si va dall’autoritratto
nelle vesti di Ofelia, a quello dove la minuscola figura dell’artista si staglia sullo
sfondo scuro di un vulcano come a evocare la memoria di un sublime romantico;
dai paesaggi notturni illuminati dalle lucciole agli interni domestici silenziosi dove
tutto sembra in attesa. Nelle nature morte I'effetto & fortemente scenografico:
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rimanda a Caravaggio, a Zurbaran, ma a volte il memento mori si unisce al
quotidiano con sorprendente ironia.

I/ vulcano, 2020 © Simona Ghizzoni

La serie, premiata a Fotografia Europea 2022, nasce dal racconto di un
cambiamento di vita improvviso e non previsto: il 12 marzo 2020, con l'avanzare
della pandemia e la chiusura totale del Paese, Simona Ghizzoni decide di trasferirsi
con tutta la sua famiglia da Roma in una piccola localita sull’Appennino reggiano
nella casa che apparteneva ai nonni materni e che diventera rifugio per quei mesi

cosi stranianti. Il progetto nasce dalla contingenza e dall’'urgenza di mettere in
immagini il vissuto, ma & proseguito poi in Lazio e in Sicilia e prosegue tuttora
come ricerca e riflessione sulla relazione con la natura.

Sdraiata (autoritratto), Farfa, 2022 © Simona Ghizzoni
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“Questo lavoro - racconta l'artista - € iniziato da una necessita, da un momento
di difficolta, ma non e un lavoro che parla del lockdown: € un lavoro che, attraverso
autoritratto, staged photography e immagini di documentazione quotidiana, parla
di me, della mia famiglia e della relazione che ho con le mie origini. Vengo da una
famiglia contadina dell'Appennino Emiliano, la cui vita stessa € dipesa dalla natura,
una natura di cui per anni ho sentito con dolore la lontananza. Quando € stato
annunciato il lockdown ho deciso di trasferirmi con la mia famiglia attuale nella
casa che fu dei miei nonni, in mezzo a quelle montagne che da sempre mi hanno
restituito un senso di pace e sicurezza. Una parte delle immagini esposte racconta
proprio quei primi mesi che sono stati per noi l'inizio di una nuova ricerca di vita
piu vicina agli elementi naturali”.

Sospesa. (Autoritratto), Tevere-Farfa, 2022 75 Simona Ghizzoni

“Isola” € un lavoro che accompagna le giornate dell’artista da tre anni, perché,
dopo I'’Appennino reggiano, Simona Ghizzoni ha lavorato in Sicilia e infine in Lazio,
nelle campagne che circondano la riserva del Tevere-Farfa. Il fiume e
particolarmente presente nei suoi scatti, da un anno a questa parte, perché,
spiega, “la relazione con l’elemento acqua € diventata sempre piu importante e
significativa per me. L'acqua & simbolo di fertilita e collega la fertilita della terra a
quella dell’essere umano, elemento imprescindibile della vita. Mi immergo spesso
nelle acque del fiume, in tutte le stagioni: € un momento di quiete e riconnessione
che mi dona ogni volta nuove ispirazioni”.

L'altro elemento ricorrente € il bosco, da sempre centrale nel lavoro di Simona
Ghizzoni, come luogo reale di benessere, ma anche come luogo immaginario delle
fiabe. Ci si avventura nel bosco per attraversare cid che non si conosce e si diventa
parte, entrandoci, del mondo del selvatico. “Il selvatico € infatti uno dei temi che
piu mi sta a cuore - racconta Simona Ghizzoni -, come relazione tra umano e
animale: € una soglia, che rimanda alle origini ancestrali”.

Infine ci sono le nature morte, elemento nuovo del suo lavoro. Gli oggetti che
compaiono nelle opere sono sempre raccolti fisicamente dal giardino dell’artista,
oggetti “minori”, frutti, fiori, come forma di gratitudine verso cido che troviamo
spontaneamente, ma spesso sono mescolati con elementi umani (ad esempio i
giocattoli del figlio).
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Senza titolo, 2020 © Simona Ghizzoni

Un inno alla natura dove ogni immagine & sapientemente realizzata con tempi di
attesa lunghissimi: le luci sono sempre naturali, e per ricreare gli effetti voluti
I'artista puo aspettare anche l'intera giornata, finche i raggi del sole non illuminano
gli elementi da lei scelti come desidera. Un senso di attesa e di meditato silenzio
che rapisce l'‘osservatore, invitato a entrare nell'intimita domestica come a
indagare con complicita meraviglie naturali che ammaliano per la loro spontanea
bellezza, riportandoci a ricordi d’infanzia e a sapori perduti.

dal 26 novembre 2022 all’11 febbraio 2023

MLB Maria Livia Brunelli gallery, Corso Ercole I d'Este, 3, 44121 Ferrara FE
346 795 3757 | https://www.mlbgallery.com/ | mib@mlbgallery.com
orario: sabato e domenica 15:00 - 19:00

Mirko Torresani - Null’altro oltre gli occhi
da https://spaziotadini.com/

Avere lI'arte in testa Lab presenta, in collaborazione con Casa Museo Spazio
Tadini a Milano, la Mostra fotografica “Null’altro oltre gli occhi” di Mirko
Torresani, a cura di Federicapaola Capecchi.

Trentaquattro fotografie a raccontare il mondo che preme a Mirko Torresani: le
persone, le loro storie, le loro fatiche e speranze.

Sei reportage e un focus sui ritratti, “perché e il ritratto” - scrive la curatrice - “/a
chiave con cui Mirko Torresani entra nel racconto e spesso lo inizia. Il ritratto e
uno degli approcci piu difficili ma é cio con cui lui riesce ad entrare in
comunicazione autentica con tutta la storia e i contesti e corollari in cui questa si
inserisce”. D'altronde le difficolta per lui sono un trampolino di lancio per nuove
avventure. Dove gli altri vedono una complicazione lui vede una possibilita e una
nuova sfida. “Crede nel reportage di approfondimento” — prosegue Federicapaola
Capecchi - e crede nella forza del bianco e nero, che per lui diventa punteggiatura,
accenti, virgole, punti di domanda o frasi sussurrate”.
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Pasqua ortodossa nel Maramures © Mirko Torresani

I reportage in mostra sono “Carbonai”, “Napoli dentro”, “Danubio”, “Pasqua
Ortodossa nel Maramures”, “Lofoten” e “Resto a casa, 1° Lockdown”. Offrono
naturelazza e capacita critica di riflettere. Non spacciano verita a buon mercato,
non cercano |'effetto sensazionalistico né pietistico. Mirko Torresani offre il suo
punto di vista, il suo segno. C’e€ molta onesta nella soggettivita, una mancanza di
pretesa.

Una fotografia onesta dipende dal creare delle regole e per Mirko Torresani sono
quelle del rispetto, dell’empatia, dell'importanza degli uomini. Con questo rispetto
e lealta i reportage in mostra ci consegnano la vulnerabilita e la dignita.
Restituiscono il senso della vicinanza - anche umanamente - e della necessita di
entrare dentro la storia per raccontarla.

“Null’altro oltre gli occhi” & quello che si chiede al pubblico di portare con sé per
visitare la mostra, per entrarvi dentro: I'empatia nasce attraverso un‘occhiata, la
potenza dello sguardo, il linguaggio degli occhi. Potremmo andare avanti
all'infinito, ma in realta si chiede solo di provare a ristabilire una connessione
importante e privilegiata con i nostri sensi, con quello che sono in grado di
provacare permettendoci di conoscere a fondo ogni aspetto della realta che
viviamo.

“Null’altro oltre gli occhi” & la magia, € la sfida che Mirko Torresani porta avanti da
quando e nato. “Audaci come leoni, gli occhi vagano, corrono e parlano tutte le
lingue”, scrive lo scrittore e filosofo Ralph Waldo Emerson e cosi sono quelli di
Mirko Torresani, che li ha resi il suo senso piu incisivo e indagatore, permettendogli
di viaggiare da solo in tutto il mondo, entrando in relazione con le persone e
raccontando le loro storie. Sordo dalla nascita ha fatto degli occhi il suo modo di
sentire in profondita il mondo.
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Carbonai © Mirko Torresani

Mirko Torresani — Null’altro oltre gli occhi

dal 12 gennaio all'11 febbraio 2023

Casa Museo Spazio Tadini, Via Jommelli 24, 20131 Milano

7 366 458 4532 | https://spaziotadini.com/ | museospaziotadini@gmail.com
orario: da mercoledi a sabato 15.30-19.30

Ed Ruscha — Parking Lots

da https://www.yanceyrichardson.com/

Universal Studios, Universal City dalla serie Parking Lots , 1967/1999 © Ed Ruscha
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Yancey Richardson ¢ lieto di presentare una serie di prime fotografie seminali di
Ed Ruscha dal 5 gennaio al 18 febbraio 2023. Parking Lots, un portfolio di trenta
immagini del 1967, fissa la traiettoria dell'artista in una carriera che dura da sei
decenni. Uno degli artisti americani piu influenti del suo tempo, Ruscha & noto per
le sue immagini iconiche di distributori di benzina, piscine e lotti liberi che
enfatizzano la banalita della vita urbana moderna.

Parking Lots riflette I'interesse di Ruscha per le immagini seriali, la topografia, la
mappatura e la cultura automobilistica, presentando il paesaggio urbano come un
disegno geometrico con l'inimitabile stile impassibile dell'artista. Le stampe di
Parking Lots sono nella collezione del Whitney Museum of American Art, New
York; Museo d'arte della contea di Los Angeles; il Museo Getty, Los
Angeles; Museo di arte moderna di San Francisco; Istituto d'Arte di Chicago; e
Tate Modern, Londra.

Century City, 1800 Avenue of the Stars from the series Parking Lots, 1967/1999 © Ed Ruscha

Realizzate da un elicottero nel sud della California una domenica mattina presto,
le fotografie aeree di parcheggi per lo piu vuoti mostrano |'espansione urbana
incontrollata in rapida crescita di Los Angeles, tra cui Dodgers Stadium, Universal
Studios, Good Year Tires e Sears, Roebuck & Co. Le fotografie furono
originariamente pubblicati sotto forma di un libro d'artista del 1967 autopubblicato
e prodotto in serie intitolato Thirtyfour Parking Lots . Nel 1999, Ruscha ha rivisitato
i suoi primi lavori e ha prodotto portfolio in edizione limitata. Le fotografie nel
portfolio sono state stampate dagli stessi negativi del libro del 1967 ma sono
ritagliate in modo diverso, a volte mostrando piu immagini originali.

Uno degli artisti piu importanti che lavorano oggi, Ed Ruscha € nato a Omaha,
Nebraska, nel 1937 ed e cresciuto a Oklahoma City. Si e trasferito a Los Angeles
nel 1956 per frequentare il Chouinard Art Institute, che ora € il California Institute
of the Arts (Cal Arts). Il suo lavoro e stato esposto all'influente Ferus Gallery di
Los Angeles negli anni '60. La variegata opera di Ruscha comprende pittura,
disegno, stampe, fotografia, film e libri d'artista. Con un approccio curioso e
filosofico, i suoi dipinti testuali commentano la cultura pop, il linguaggio, la
pubblicita commerciale e la vita contemporanea.
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Gilmore Drive-In Theatre, 6201 W 3rd St. from the series Parking Lots, 1967/1999 © Ed Ruscha

La prima retrospettiva di Ruscha si € tenuta nel 2004 al Whitney Museum of
American Art di New York. Nel 2005 ha rappresentato gli Stati Uniti alla 51a
Biennale di Venezia. Nel settembre 2023, il Museum of Modern Art presentera Ed
Ruscha: Now and Then, la mostra piu completa dell'artista. Il suo lavoro & nelle
collezioni di numerosi musei in tutto il mondo tra cui il Museum of Modern Art, New
York; Whitney Museum of American Art, New York; Museo d'arte della contea di
Los Angeles; Museo di arte moderna di San Francisco; Tate Modern,
Londra; Museo Stedelijk, Amsterdam; e molti altri. Ruscha vive e lavora nell'area
di Los Angeles da oltre 60 anni.

Ed Ruscha - Parking Lots

dal 5 gennaio al 18 febbraio 2023

Yancey Richardson Gallery, 525 West 22nd Street, New York, NY 10011, USA
646 230 9610 | https://www.yanceyrichardson.com/ | info@yanceyrichardson.com
Orari: la galleria & aperta dal martedi al sabato, dalle 10:00 alle 18:00.

In Memoria: Roberto Spampinato 1924-2022

di Chiara Pasquali da https://loeildelaphotographie.com/

Roberto Spampinato e stato uno dei fotografi italiani del dopoguerra che hanno
documentato la condizione socio-economica dell'Italia della meta del Novecento e
la sua nascita come nazione democratica. Ha catturato i volti e le scene di una
nazione liberata dalla dittatura, dove tutto era difficile e quasi impossibile, eppure
vibrante di vitalita e speranza.

Spampinato nasce a Milano nel 1924 e inizia a fotografare negli anni Cinquanta,
con un gusto specifico per la fotografia “istantanea” di matrice bressoniana. Si reco
a Parigi nel 1953 dove scatto delle foto che in seguito decise di inviare alla rivista
Il Mondo. Mario Pannunzio, allora direttore de Il Mondo, conserva ventisette
immagini che pubblica piu volte: € I'inizio di una lunga e proficua
collaborazione. Con la discrezione e la sobrieta che lo contraddistinguevano,
Roberto Spampinato frequentava I'ambiente amatoriale e svolgeva la sua attivita
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con passione, tenendosi a distanza dalle accese diatribe dei circoli fotografici
dell'epoca.
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Parigi, 1953 @ Roberto Spampinato

Sue fotografie e articoli sono stati spesso pubblicati sulla rivista specializzata
Ferrania. Spampinato ha inoltre ricevuto numerosi riconoscimenti in concorsi
fotografici nazionali. Il suo valore nel mercato dell'arte € aumentato notevolmente
negli ultimi due decenni e le sue opere si trovano in prestigiose collezioni come il
Metropolitan Museum of Art di New York, il Museum of Fine Arts di Houston, il
Museum of Photographic Arts di San Diego, la National Gallery of Canada di
Ottawa, il Musée Historie Carnavalet di Parigi, oltre alle collezioni accademiche

delle gallerie d'arte della Lehigh University e della Haverford College Gallery in
Pennsylvania.
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Parigi, 1953 © Roberto Spampinato
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Neorealism — The New Image in Italy 1932-1960 , una mostra internazionale che
ha toccato 16 sedi in istituzioni europee e americane, include una selezione delle
sue fotografie. Il libro di Enrica Vigano, intitolato dopo la mostra, € stato prima
pubblicato in italiano (ADMIRA Edizioni, 2006) e poi tradotto in diverse
lingue. Attualmente ADMIRA rappresenta in esclusiva le opere di Spampinato in
collaborazione con i suoi eredi.

Roberto Spampinato € morto il 1 dicembre 2022, all'eta di 98 anni.

---link per altre immagini

Satijn Panyigay - "Inland”

da http://photography-now.com/

Deep Space 1-01, 2022 - Stampa a getto d'inchiostro su carta fine art © Satijn Panyigay

Con una mostra personale la galleria presenta per la prima volta diverse serie
dell'artista olandese-ungherese Satijn Panyigay.

Satijn Panyigay fotografa spazi espositivi vuoti nei musei e nei loro depositi, cosi
come interni di case di nuova costruzione ed edifici in fase di
ristrutturazione. Durante esplorazioni solitarie e meditative degli spazi vuoti in
attesa di essere utilizzati, emergono immagini che creano un equilibrio tra luce e
oscurita, serenita e oscurita, resilienza e vulnerabilita. "Inland" & la prima mostra
personale di Satijn Panyigay fuori dai Paesi Bassi.

"(...) il tempo rallenta e sembra addirittura fermarsi per un momento. Si crea un
nuovo spazio, uno spazio di silenzio, trqnquillité, dove lo spettatore puo lasciarsi
andare. Uno spazio di contemplazione. E un'esperienza personale, ma allo stesso
stesso tempo, uno con valore universale." (Cathy Jacob nel suo saggio in catalogo).
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Twilight Zone (FOAM) 03, 2022, Inkjet print on fine art paper,© Satijn Panyigay

Satijn Panyigay (nata nel 1988 a Nijmegen, Paesi Bassi) ha studiato fotografia alla
Utrecht School of Art, dove continua a vivere e lavorare. Il suo lavoro & stato
presentato in numerose mostre nei Paesi Bassi, tra cui Depot Boijmans Van
Beuningen (Rotterdam); Fotomuseo Den Haag; Museo Tot Zover
(Amsterdam); Villa Mondriaan (Winterswijk). Le sue opere sono nelle collezioni del
Museum Boijmans Van Beuningen, Museum Tot Zover, Museum Van Bommel Van
Dam e Museum W., tra gli altri, cosi come in numerose collezioni private.

La mostra sara accompagnata da una pubblicazione con fotografie di Satijn
Panyigay e un saggio di Cathy Jacob (inglese/tedesco).

dal 14 gennaio al 25 febbraio 2023

Satijn Panyigay - “Inland”

Galerie—Peter—Sillem, Dreieichstr. 2, 60594 Frankfurt (Germania)

+49 69-61995550 | info@galerie-peter-sillem.com | www.galerie-peter-sillem.com
orario: mercoledi, venerdi 10:00-16:00|giovedi 10:00-18:00|sabato 14:00-16:00
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Ray K. Metzker. Il fotografo delle astrazioni stradali

di Gianluca De Dominici da https://www.thestreetrover.it/

E un po’ il mantra di noi fotografi quello di cercare ininterrottamente un linguaggio che
possa sottolineare il nostro passaggio nell'universo e renderci, nel mentre, riconoscibili tra
la massa informe di narratori visuali.

Negli ultimi tempi, l'universo di internet, luogo violento ed angusto, non ha fatto
altro che inasprire questa nostra necessita di trovare un pubblico, rendendo la
ricerca di notorieta e stabilita molto piu complicata che in passato.

Eppure, un tempo, si fotografava per capire il mondo, e non per conquistarlo e
tutto questo, noi fotografi, sembriamo averlo dimenticato.

Ray K. Metzker, fotografo americano noto per il suo bianco e nero, un linguaggio,
se lo e costruito a piccoli passi, continuando a sperimentare e a portare nel cuore
quell'ideale di una fotografia pura e fatta di pochi elementi.

Il suo lavoro, oggi studiato e di ispirazione per molti fotografi in erba, ha ridefinito
il modo comune di vedere la strada, aprendo le porte ad una liberta interpretativa
e creativa del genere prima inesplorata.

0Oggi, in questo articolo di approfondimento, ti racconto la sua storia.

Ray K. Metzker nasce nel Milwaukee, Stati Uniti, nel 1931. Si avvicina alla
fotografia da giovanissimo, all'eta di tredici anni. Le sue prime immagini sono dei
paesaggi, del lago del Michigan, scattate con una piccola Kodak Brownie.

La passione per l'arte e la fotografia lo spingeranno, alla fine dei suoi studi artistici
presso il College di Beloit, ad intraprendere un percorso piu approfondito all'istituto
di Design di Chicago, denominato, dalla critica, la "Nuova Bauhaus".

Li verra seguito da mostri sacri come Aaron Siskind e Harry Callahan, fotografi
americani di rinomato spessore, che lo stimoleranno a sperimentare in camera
oscura e a ricercare un proprio linguaggio personale.

Sara proprio Chicago la prima tappa del suo percorso artistico.

In questa zona, ricca di palazzi monumentali e strade affollate, Ray dara inizio alle
sue prime serie fotografiche, realizzando immagini in bianco e nero in cui contrasti,
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forme, luci ed ombre vengono rielaborate, in camera oscura o in presa diretta, per
costruire un immaginario unico nel suo genere.

I soggetti, fin dalle prime immagini, variano, e molto spesso. Si passa da persone
intente a raggiungere il lavoro o alla fermata dell'autobus, fino a strutture
fatiscenti, in composizioni astratte, e superfici riflettenti abbacinate dal sole.

Il suo lavoro verra talmente apprezzato dalla critica e dal pubblico, incuriosito da
queste visioni rocambolesche della realta, da fargli guadagnare ben due borse di
studio John Simon Guggenheim Memorial e una personale al MOMA nel 1967.
Ray K. Metzker, agli occhi di tutti, fu da subito un vero innovatore.

Tra le sue serie piu importanti, realizzate tra Philadelphia, Atlantic City ed Europa,
ricordiamo Composites (1964-84), Sand Creatures (1968-77), Pictus Interruptus
(1976-80), City Whispers (1980-83) e Without Camera (1994).

Ora, torniamo al presente.

Scorrendo online le immagini del buon vecchio Ray, mi sono accorto di certe
ricorrenze visuali che rendono la sua fotografia incredibilmente appagante, dal
punto di vista formale, e, nello stesso momento, mai ripetitiva nei suoi schemi.
Sembra assurdo, ma Ray, in ogni sua invenzione o produzione fotografica, ha
sempre messo del suo, ribaltando vecchie convinzioni e percorrendo strade
ritenute da molti ormai logore o prive di svolte efficaci.

Guardare le fotografie di Ray K. Metzker &€ come ammirare un'opera d'arte delle
avanguardie storiche.

Una luce obliqua, iridescente, attraversa gran parte di questi scenari - inquadrati
con precisione maniacale - rendendoli spazi metafisici in cui persone, oggetti e
creature invisibili convivono all'unisono.

I soggetti, immobili come statuine, o in eterno movimento, compartecipano ad una
danza ritualistica tra luce ed ombra: punti di ancoraggio per gli spettatori che
altrimenti verrebbero travolti nel vortice di una dimensione inverosimile.
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Quello che fa Ray, a scanso di equivoci, non € restituirci la quotidianita cosi come
si presenta davanti a noi (o estremizzata per acchiappare consensi), ma una
quotidianita mutevole, trasformata dagli umori e dalle sensazioni dell'autore: una
vera e propria interpretazione delle strade e dei suoi abitanti.

Molti potrebbero obbiettare sui modi e sugli approcci di questo fotografo. Chi
mastica di fotografia di strada crede fermamente che mantenere il negativo, o il
file RAW, il piu possibile intatto, sia sinonimo di qualita, di rispetto del proprio
lavoro.

Ray K. Metzker, ancor prima dell'arrivo del digitale, ha scelto invece,
deliberatamente, di rompere qualsiasi regola, modificando, adattando e
rielaborando ogni sua produzione nell'intento di ottenere un certo risultato.
Le ore passate in camera oscura si equivalgono, nel caso di Ray, a quelle passate
in strada, creando una simbiosi creativa tra questi due elementi da poter essere
considerati due facce della stessa medaglia.
Non a caso, questi neri profondi e queste luci cosi intense, che definiscono molte
delle sue fotografie, sono frutto di un lungo e travagliato lavoro in camera oscura
(unito, ovviamente, ad un occhio sensibile per la bellezza).
Una fotografia urbana, se vogliamo definirla cosi, molto libera ed aperta a
riconsiderazioni, come se fossa una creatura fluida in eterna trasformazione.
Non sono un giornalista obiettivo. Preferisco andare oltre, al non detto della nostra
esistenza. Cio che non riesco a capire e afferrare sembra guidarmi verso qualcosa
- Ray K. Metzker
Ray, come piu volte ricordava nelle sue interviste, scopriva il mondo due volte:
inquadrandolo nel suo mirino e riscoprendolo, subito dopo, in fase di sviluppo,
quando scendeva in profondita registrando anomalie che prima gli erano sfuggite.
Poche regole, quella di non dare niente per scontato e di continuare a farsi
meravigliare dalla vita come se ci entrasse a contatto per la prima volta.
Nel suo universo, quello stradale, tutto sembra acquistare una patina argentea,
divina: una citta invisibile che potrebbe tranquillamente rientrare, rubando la
scena a tante altre, in una raccolta di Italo Calvino.
E qui viene fuori, nettamente, la morale di tutta questa storia.
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Credo che sia una bella cosa, no, quella di lasciarsi alle spalle tutte quelle rigide
imposizioni che il mondo della fotografia contemporanea, e dei Social Networks, ci
invitano caldamente a rispettare, per fare parte del gioco.

Non facciamo altro che leggere e sentirci dire che per poter sfondare in questo
settore € importante seguire certe strategie; percorrere strade gia percorse da
altri; smettere di sperimentare e puntare su un'unica visione.

Riguardando le fotografie dei grandi, e nella fattispecie quelle di Ray K. Metzker,
la realta dei fatti sembra un'altra, totalmente opposta alla narrazione moderna a
cui siamo tutti ormai fin troppo abituati.

Inseguire un sogno comporta dei sacrifici, delle rinunce. Fare fotografia vuol dire
avere il coraggio di imporci sul mondo con un linguaggio che ci appartiene, che
comunichi qualcosa e che tenti, quanto possibile, di distruggere tutte quelle
certezze che ereggono muri, invece di abbatterli.

Ray K. Metzker non ha mai fotografato per commissione e forse, la sua fotografia,
in parte capita, e in parte ignorata dal mondo del web per I'estrema
semplificazione, ne ha giovato, perché vera, sentita, partecipata.

Non e una fotografia che racconta chissa quale malessere, ma una fotografia di
tutti, di quelle che non necessitano di grossi background alle spalle e che
sbalordisce sempre per la sua armonia, pulizia formale.

Dovremmo imparare tutti da lui: fare fotografia, come ci sentiamo di farla, anche
a costo di non ricevere immediatamente un responso del pubblico. Perseguire una
via e avere l|'accortezza di deviarne la prospettiva, quando sentiamo che tutto
quello che dovevamo dire, in un certo modo, lo abbiamo gia detto, piu volte.

Solo cosi, quel linguaggio tanto ricercato, desiderato, I'unico che ci permettera di
distinguerci davvero dalla massa, verra fuori da sé, in una forma irripetibile.

E se ce I'ha fatta Ray, uomo comune, ce la possiamo fare pure noi.

link per altre immagini
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Adolfo Kaminsky, il fotografo angelo custode, & morto

di Michaél Naulin & Jean-Baptiste Gauvin da https://www.blind-magazine.com/

Il fotografo e falsario dalle mille vite € morto lunedi 9 gennaio, all'eta di 97 anni. Re
delle carte false, ha salvato migliaia di vite. Ha anche realizzato un lavoro
fotografico straordinario e poco conosciuto.

Autoritratto all'eta di 19 anni , Parigi, 1944 © Adolfo Kaminsky

Era un eroe tranquillo. Uno di quelli che agiscono nell'ombra. Un anonimo angelo
custode che ha donato parte della sua vita agli altri. Il fotografo e falsario Adolfo
Kaminsky € morto lunedi 9 gennaio all'eta di 97 anni.

Fu un personaggio della Resistenza, il "re delle carte false" come fu
soprannominato, e grazie al suo talento salvo migliaia di ebrei durante la seconda
guerra mondiale. Una lotta che continuera per 30 anni, portando la sua esperienza
al FLN durante la guerra d'Algeria, agli oppositori delle dittature spagnola,
portoghese e greca, a movimenti come la Primavera di Praga, a quelli di liberazione
in Africa, ai disertori americani durante |la guerra del Vietnam ... Lavoro
instancabile per la liberta.

Nato a Buenos Aires nel 1925 da una famiglia ebrea originaria della Russia, salvata
dal campo di Drancy, Adolfo Kaminsky e stato anche un fotografo straordinario,
offrendo lavori umanistici vicino a Willy Ronis o Robert Doisneau .
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Nel 2019, il Museum of Jewish Art and History gli ha dedicato una straordinaria
mostra rendendo omaggio al suo lavoro fotografico.

Adolfo Kaminsky e la Parigi del dopoguerra

Il libraio, Parigi, 1948 © Adolfo Kaminsky

Adolfo Kaminsky aveva un vivo interesse per i volti intrisi di umanita, quelli che ti
guardano per strada con aria pensierosa e incuriosita, con una sfumatura di grazia,
qualcosa che ha a che fare con I'anima di cui sono testimoni, che i loro occhi
presentano.

E ad esempio il caso di questo libraio che Adolfo Kaminsky ha fotografato nella
Parigi del dopoguerra. L'uomo & circondato dai suoi libri e dai suoi gatti, come se
I'uno non facesse a meno dell'altro, e vende dizionari a prezzo scontato, I'elenco
dei professionisti parigini del 1948 o anche una guida ai castelli della Loira. Questa
attenzione per i piccoli mestieri € una caratteristica che non abbandonera mai le
immagini di Kaminsky.

Fotografa alternativamente un macinino, un riparatore, un perforatore o persino
un suonatore di organetto. Queste piccole mani che modellano la citta lo
affascinano.

Forse gli ricordano il suo lavoro di falsario, quello che sviluppo durante la seconda
guerra mondiale per salvare migliaia di ebrei, quello che continuo a svolgere negli
anni '50 e '60 sostenendo le rivoluzioni in America Latina, gli oppositori delle
dittature di Spagna, Portogallo e Grecia?
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"Per superare la mia solitudine, mi sono buttato anima e corpo nella
fotografia"

Fu in questo periodo, dopo la terribile guerra mondiale, che Adolfo Kaminsky,
classe 1925, si dedico veramente alla fotografia.

“ Tutti i miei amici se n'erano andati e, per vincere la mia solitudine, mi sono
buttato anima e corpo nella fotografia. Ogni notte salivo sui tetti di Parigi per
immortalare l'attimo della citta addormentata », confida il parigino d'adozione,
arrivato nella capitale con i genitori nel 1932.

Donna sola in attesa, Parigi, 1946 © Adolfo Kaminsky

Momenti che cattura su pellicola utilizzando una Rolleiflex . Una donna appoggiata
a un muro di notte. Signore nascoste dietro un ombrello in una giornata grigia su
un viale. Un commerciante beffardo al mercato delle pulci davanti a una vecchia
automobile fatiscente. Tali sono i preziosi dipinti che il fotografo colleziona.

Parigi non e I'unico soggetto di Kaminsky. Fotografera anche le banchine del porto
di Marsiglia, la misteriosa citta di Adrar in Algeria o persino alberi secolari in
Libano...

Ma c'e sempre stata questa ricerca di umanesimo che lo avvicina a fotografi
come Sabine Weiss , Robert Doisneau o Willy Ronis.
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Porto di Marsiglia, 1953 © Adolfo Kaminsky

link dell’articolo originale con video

George Zimbel, fotografo di "star” e dell’ordinario

di Jean-Francois Nadeau da www.ledevoir.com

A piu di 80 anni, George Zimbel andava ancora in bicicletta al suo studio in Saint-Joseph Boulevard per
lavorare. Qui e fotografato nel suo studio di Montreal davanti a un ingranditore Leitz nel 2011© Jean-
Francois Nadeau
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Il fotografo George Zimbel € morto a Montreal all'eta di 93 anni. Fotografo di lunga
data negli Stati Uniti, dove & nato, Zimbel era noto in particolare per la sua famosa
foto di Marilyn Monroe in abito bianco sollevata dall'aria che esce dall'ingresso di
una metropolitana. Lo scatto iconico e stato realizzato nel 1954, durante le riprese
del film Quando la moglie é in vacanza, di Billy Wilder.

Questa immagine costituisce una delle rappresentazioni piu famose dell'idolo del
cinema americano. George Zimbel, tuttavia, vi aveva prestato attenzione solo
molto tardi, producendo stampe solo dal 1976.

Marilyn Monroe, “"The Flower”, 1954 (sul set del film “"The Seven Year Itch”) © George Zimbel

Gran parte della sua attenzione come fotografo era rivolta a interessi diversi dalle
celebrita, sebbene ne abbia fotografate molte negli anni '50 e '60 in America.

A piu di 80 anni, andava ancora in bicicletta nel suo studio in Saint-Joseph
Boulevard a Montreal per lavorare li. Sulle pareti bianche del piccolo ufficio attiguo
alla sua camera oscura, cosi come nel corridoio che vi conduceva, si trovavano qua
e la fotografie di Marilyn Monroe, di John F. Kennedy, di Jacqueline Kennedy, di
Harry Truman, della regina Elisabetta II o Pierre Elliott Trudeau.

Questi volti familiari sono stati pero in gran parte soppiantati da persone di ogni
estrazione sociale, giovani e meno giovani, catturati in una frazione di secondo
della loro vita che, tutto sommato, ha detto forse meno di loro che del
fotografo. "Amava parlare con le persone, incontrare persone, scambiare", ha
detto suo figlio Andrew a Le Devoir. “"Ha parlato con tutti.”
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Un moderno

In un'intervista, George Zimbel ha parlato semplicemente, con calore. “"Sono un
fotografo che appartiene all'era 'moderna'. Mi interessa prima di tutto la vita delle
persone. Oggi molti fotografi sono piu “contemporanei”: si applicano a fotografare
una sedia, un oggetto, niente. Ordinario, cosa. Non capisco davvero questo
approccio, anche se lo rispetto. Ma per me € I'umano che mi interessa."

Sala da ballo irlandese, Bronx, New York, 1954 © George Zimbel

Nato nel Massachusetts da una famiglia di immigrati ebrei, poi stabilitosi per la sua
vita professionale a New York, George Zimbel ha condiviso I'amicizia di alcuni dei
migliori  fotografi del suo tempo.“Stavamo tutti facendo fotografia
documentaristica, nient'altro. Ma tutto era completamente diverso tra |'uno e
I'altro perché la chiave di tutto sta prima di tutto nella personalita del
fotografo. Pensavamo che Garry Winogrand prendesse un po' in giro le
persone. Arnold Newman era giusto, perfettamente giusto, sai? Io, ero piuttosto il
romantico del lotto...”

Zimbel aveva lasciato gli Stati Uniti negli anni '70, dopo aver lavorato per diversi
mezzi di stampa, tra cui il New York Times. La sua partenza per il Canada fu in
parte una protesta contro la guerra del Vietnam, dira. Dopo aver trascorso alcuni
anni sull'Isola del Principe Edoardo, si stabili finalmente a Montreal nel 1980.

Provava un forte affetto per la fotografia in bianco e nero, nel suo senso piu vicina
alla scrittura e alla fragilita dei sentimenti umani che intendeva comunicare. “Ho
fatto fotografie a colori, ma per me tutto va davvero meglio con il bianco e
nero. Non capisco oggi questa passione che la gente ha per l'iperrealismo prodotto
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dai dispositivi digitali. Va bene ... a condizione che sia quello che vuoi davvero
fare! Non € per me.»

—

- -
L'Express, Montreal, 1988 © George Zimbel

Secondo lui, la vita non era affatto cosi nitida e definita come quella che presenta
la sapiente giustapposizione dei pixel degli ultimi sensori fotografici. Al punto che
aveva rimandato a lungo l'acquisto di una piccola fotocamera digitale con ottica
tedesca che aveva preso a portare con sé alla fine della sua vita. Dopo la morte
della moglie, avvenuta nel 2017, aveva quasi messo da parte la fotografia, questo
secondo amore della sua vita.

Un fotografo umanista

George Zimbel era accomodante, semplice e caloroso, il che facilitava i suoi
rapporti con i suoi sudditi. Fedele alle sue abitudini, come la frequentazione di un
ristorantino asiatico dove lo si trovava spesso a chiacchierare durante le interviste,
ma anche molto semplicemente a discutere di fotografia.

Zimbel apparteneva alla famiglia dei fotografi umanisti nata dall'esperienza sociale
dell'immediato dopoguerra. Andava a fotografare nelle biblioteche pubbliche, nelle
stazioni, per strada. “"Sono stato molto fortunato a fotografare tutto questo. Oggi
non avrei mai il permesso di fotografare nelle biblioteche, nelle scuole o nelle
librerie... Nessuno puo piu fotografare senza annoiarsi! [...] Non abbiamo il diritto,
a quanto pare, di fotografare individualmente, anche quando siamo fotografi come
me. Ma la polizia puo farlo! Un negozio puo filmarti! Il Comune pud sorvegliarti
con le telecamere di sorveglianza! Questo € possibile! Questo € un concetto
ridicolo. Un'intera parte della nostra storia visiva € persa a causa di questa
assurdita.”

In un documentario trasmesso nel 2016, George Zimbel ha osservato che "viviamo
in un tempo curioso". "Da una parte il potere vieta ai fotografi di fare il proprio
lavoro - non e piu facile, ad esempio, scattare una foto per strada — appropriarsene
poi molto volentieri. Questo stesso potere € anche autorizzato a posizionare
telecamere di sorveglianza ovunque. Non siamo mai stati cosi spiati grazie al
proliferare di immagini, mentre i veri fotografi faticano sempre di piu a lavorare,
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nonostante i loro occhi acuti e la loro capacita di documentare la nostra storia
comune.

Bambina bionda e cane nero, Queens, New York, 1962 © George Zimbel

La maggior parte del lavoro di George Zimbel € in bianco e nero. Lavorava sempre
con lo stesso tipo di pellicola, caricata nelle stesse due vecchie Leica, anche se gli
piaceva, alla fine della sua vita, un equivalente digitale.

Anche in eta avanzata, George Zimbel ha continuato a recarsi nel suo studio, dove
si prendeva cura dei suoi mille negativi mentre ascoltava musica. Ha realizzato lui
stesso le sue stampe utilizzando vecchi ingranditori appena salvati da un incendio
che un giorno ha distrutto il suo studio. Ha usato carte fotosensibili che sono
diventate rare dopo la rivoluzione digitale. Mori serenamente il 9 gennaio a
Montreal mentre ascoltava Glenn Gould suonare Bach.

Il Montreal Museum of Fine Arts gli ha dedicato una mostra nel 2015. Le stampe
delle foto di George Zimbel appartengono ora ad alcune delle principali istituzioni
museali, tra cui il MoMA e |'International Center of Photography, a New York, oltre
al Museum of Fine Arts. Arts di Houston, il Museum of Contemporary Art di
Montreal, il Tokyo Metropolitan Museum of Photography. Diversi collezionisti
hanno inoltre acquisito negli anni alcune delle sue preziose stampe.

45



Gregor Sailer - Polar Silk Road
da https://photography-now.com/

Coniato per la prima volta dalla Cina, il termine Polar Silk Roadallude al mito della
Via della Seta. L'apertura di una nuova rotta commerciale al Polo Nord avrebbe
enormi vantaggi economici per qualsiasi grande potenza che riuscisse a imporre li
la sua agenda. Tali tensioni geopolitiche dettano l'espansione delle strutture
militari e delle stazioni di ricerca con una varieta di diversi obiettivi di ricerca tra
cui il cambiamento climatico, I'aurora boreale o il clima spaziale.

Porto di Kirkenes, Mare di Barents, Finnmark, Norvégia © Gregor Sailer

Tuttavia, il riscaldamento globale & e rimane il motore principale dietro tutti gli
attuali sviluppi del Polo Nord: il ghiaccio si sta ritirando, i confini, compresi quelli
precedentemente stabiliti dalla natura per I'umanita, si stanno spostando, stanno
emergendo ulteriori rotte di navigazione come la Polar Silk Road e nuove fonti delle
materie prime stanno diventando accessibili.

Per quanto politicamente esplosivo possa essere questo argomento, Sailer si
considera innanzitutto un fotografo e un artista che si concentra sulla narrativa e
sull'estetica e la composizione dell'immagine. I colori tenui e la natura ridotta delle
sue immagini trasmettono |'apparente calma di un mondo ghiacciato, un mondo
che una tempesta sta preparando da un bel po' di tempo.

Il metodo di lavoro di Gregor Sailer prevede una ricerca meticolosa e talvolta il
confronto con una burocrazia indiscriminata. Creata tra il 2017 e il 2022, la sua
serie The Polar Silk Road & notevole in quanto gli € stato concesso, grazie ai suoi
poteri di persuasione e perseveranza, |'accesso ad aree riservate supervisionate
da varie organizzazioni militari e di ricerca in modo che potesse scattare foto
li. Vengono create immagini uniche di luoghi che altrimenti rimarrebbero nascosti.
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Military Facility V, Forze armate norvegesi, Andgya, Norvegia, 2020 © Gregor Sailer

Il progetto, in cui il fotografo ha viaggiato con il suo banco ottico analogico, &
diventato un'enorme sfida non solo a causa del lungo lavoro preliminare, ma anche
a causa dell'imprevedibilita dell'Artico. "L'elevata qualita tecnica della grana
dell'immagine e il suo fascino sono allettanti", spiega Gregor Sailer descrivendo il
suo lavoro con la fotocamera di grande formato. "La tecnologia puramente
meccanica mi consente di lavorare piu ore all'aperto. Il peso della fotocamera mi
consente di produrre immagini nitide anche in caso di tempesta e con tempi di
esposizione piu lunghi." Tuttavia, la fotografia analogica richiede un'enorme
concentrazione, soprattutto perché la maggior parte delle immagini & stata
scattata sotto una certa pressione del tempo: "Una composizione, un'immagine.
Se c'e un errore, I'immagine e persa"

a
» -

Stokksnesi Radar Site |, Sistema di difesa aerea islandese della NATB, Isla_n‘da, 2021© Gregor Sailer
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La mostra fa parte dell'lEMOP - European Month of Photography 2023. Il libro The
Polar Silk Road € edito da Kehrer Verlag, 272 pagine, con 143 illustrazioni e testi
in tedesco e inglese, € 58.

Gregor Sailer - Polar Silk Road

dal 14 gennaio al 2 aprile 2023

Alfred Ehrhardt Stiftung, Auguststr. 75, 10117 Berlino (Germania)

7+49 (0)30-20095333 | www.aestiftung.de | info@aestiftung.de
orario: dal martedi alla domenica 11:00 - 18:00

Sarah Moon
da https://www.galeriaalta.com

Galeria Alta € onorata di presentare la mostra di Sarah Moon importante fotografa
e filmmaker ammirata in tutto il mondo.

Suzanne aux Tuileries 1974 © Sarah Moon

Nata in Francia nel 1941, Sarah Moon & uno dei nomi piu celebri della fotografia
contemporanea.

Moon e stata una modella di successo negli anni '60 e ha iniziato la sua carriera
fotografica da autodidatta nel 1970.

Da allora, crea e sviluppa un universo molto personale, attorno a tre temi
principali: I'evanescenza della bellezza, l'incertezza e il tempo che passa.

Eteree, eleganti e misteriose, le fotografie di Moon sono quasi astratte per le loro
qualita pittoriche. Innescano la memoria dell'osservatore perché riecheggiano
aloni subliminali aloni subliminali, come cartoline di fantasia o come cartoline di
fantasia o souvenir di un'altra dimensione.

Moon e stata insignita dei premi ICP e Grand Prix de la Photography nel 1995 e
del premio 2022 della Photography Hall of Fame del 2022.
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GS, 1998 © Sarah Moon

Moon ha pubblicato molti libri fondamentali, tra cui: Coincidenze, Circus, Le fil
rouge, "1,2,3,4,5" (Prix Nadar, 2008), PasséPrésent (2020) e Dior by Sarah Moon
(2022).

Le sue opere sono state esposte in gallerie e musei di tutto il mondo.

La piu grande retrospettiva di Moon "PastPresent" e stata presentata al Musée
d'Art Moderne de Paris nel 2021.

Adriada pour Watanabe, 2000 © Sarah Moon
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dal 14 gennaio al 21 aprile 2023

Galeria Alta, Xalet del Roure, Cami de Padern 6, AD400 Anyds, Andorra
74376 346 520 | https://www.galeriaalta.com/ | info@galeriaalta.com
Solo su appuntamento

Le tribolazioni di Erwin Blumenfeld, 1930-1950

da https://mahj.org/

Con circa 180 fotografie, comprese serie mai esposte in precedenza, la mostra
"The Trials and Tribulations of Erwin Blumenfeld, 1930-1950" si concentra sul
periodo piu fertile del fotografo. Getta anche nuova luce sulla sua visione dell'arte
e sulla sua vita durante la seconda guerra mondiale.

h 4

A b
\v

——
-

Self-Portrait in-the Photography Studio of the Rue Delambre-Paris 1939 ©Erwin Blumenfeld
Le prove e le tribolazioni di un ebreo di Berlino nel XX secolo

Dal suo arrivo a Parigi nel 1936 agli inizi della sua carriera americana dopo il 1941,
Erwin Blumenfeld (Berlino, 1897-Roma, 1969) visse un periodo di grande attivita
artistica e di sconvolgimenti personali.

La sua immersione nell'effervescenza artistica della capitale francese e del suo
mondo della moda fu interrotta bruscamente dalla sconfitta della Francia nel 1940.
Costretto a un'esistenza itinerante, fu internato come "straniero indesiderato” in
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diversi campi francesi prima di ottenere un visto per gli Stati Uniti. Lui e la sua
famiglia salparono dalla Francia sul Monviso, ma furono nuovamente internati in
un campo francese in Marocco. Blumenfeld sopportd questi tormenti come molti
artisti ebrei, ma all'ultimo momento riusci a raggiungere gli Stati Uniti, dove
riprese subito la carriera di fotografo di moda.

Le Minotaure ou le Dictateur-Paris 1937©Erwin-Blumenfeld

La rivelazione del suo talento di fotografo

Nel periodo che va dagli anni '30 agli anni '50, Blumenfeld rivela il suo talento di
fotografo nell'originale e prolifica sperimentazione artistica che porta avanti con
ardore sia a Parigi che a New York. Dopo i suoi esordi dadaisti e in particolare i
suoi premonitori fotomontaggi politici di denuncia del nazismo, il suo lavoro si
distacco maggiormente dai guai del tempo.

Trascese le tecniche adottate in particolare dai fautori della "Nuova visione”, sia
nel suo immaginario che in Ilaboratorio: solarizzazione, reticolazione,
sovrapposizione, specchi, effetti ottici, gioco di ombre e luci diventarono la
grammatica delle immagini in cui la bellezza e il il nudo femminile era
centrale. Negli anni '40 il suo genio si esprime in particolare nella fotografia di
moda con la sua pionieristica sperimentazione nell'uso del colore.
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Sans titre (Margarethe von Sievers)- 1936 ©Erwin-Blumenfeld

La mostra al mahl

La mostra ripercorre lo sviluppo di Blumenfeld nella serie che comprende le sue
fotografie pitu famose e piu sperimentali, e attraverso i legami che ha forgiato con
gli antichi maestri e I'arte moderna nelle sue immagini.

A New York, le riviste Harper's Bazaar e Vogue sono diventate vetrine influenti per
il talento che ha mostrato nella sua libera esplorazione di forme e colori. La mostra
presenta anche due reportage inediti, su una famiglia gitana a Saintes-Maries de-
la-Mer in Provenza e le danze cerimoniali dei nativi americani nel New Mexico.

La mostra € accompagnata da eventi in auditorium, attivita per i giovani
visitatori e visite guidate.
Il catalogo € copubblicato dal mahl] e dal Rmn-Grand-Palais.

Curatore generale: Paul Salmona (direttore del mah3J)
Curatori scientifici: Nadia Blumenfeld-Charbit (nipote di Erwin Blumenfeld) e
Nicolas Feuillie (mahl)

----link per altre immagini

Les Tribulations d’Erwin Blumenfeld, 1930-1950

dal 13 ottobre 2022 al 5 marzo 2023

mahJ - Musée d'art et d'histoire du Judaisme,

Hotel de Saint-Aignan - 71, rue du Temple, 75003 Paris (F)

#7401 53 01 86 60 | https://mahj.org/ | info@mahj.org

orario: martedi, giovedi e venerdi 11:00-18:00, mercoledi 11:00-21:00, sabato
e domenica 10:00-19:00
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Come questo fotografo realizza sublimi paesaqqi del
West americano

di Jacqui Palumbo, CNN da https://edition.cnn.com/

© Reuben Wu

La prima volta che Reuben Wu ha visto le calde tonalita dell'arenaria e i vasti cieli
aperti del West americano, stava osservando i paesaggi che gli passavano accanto
dal finestrino di un autobus turistico.

L'artista visivo britannico, ora residente a Chicago, e diventato noto per le sue
sublimi immagini di paesaggi remoti che utilizzano l'illuminazione dei droni,
esaltando le cime scoscese con aloni o scrivendo glifi nel cielo come segnali di
un'entita soprannaturale. Ma per molto tempo I'arte € stata solo un progetto di
passione mentre si concentrava su una carriera musicale come uno dei quattro
membri della band synth-pop Ladytron.

"(La fotografia) € iniziata come un hobby che consuma tutto", ha spiegato in
un'intervista telefonica. Ma quando Ladytron si € preso una pausa nel 2011 dopo
cinque album in studio (hanno pubblicato un sesto album omonimo nel 2019 e il
settimo, "Time's Arrow", questo mese), ha iniziato una nuova carriera da
zero. "Mentre gli altri facevano i propri progetti solisti, facendo la propria musica
e pubblicando i propri album, questo era il mio progetto solista".

Le immagini di Wu prendono la combinazione di un fotografo classico - luce e
paesaggio - e sposano i due in modi trasformativi. Spesso inizia con la luce
crepuscolare della sera o le ombre nere come l'inchiostro della notte, quindi
illumina strategicamente parti della scena con droni consumer personalizzati. In
un'immagine, una linea orizzontale luminosa sovrasta un ghiacciaio nelle Ande
peruviane, rivelando la brillantezza del ghiaccio contro un cielo scuro. In un altro
pezzo di movimento, Wu ha simulato una tempesta elettrica nella Goblin Valley,
nello Utah, ma con colpi di luce perfettamente dritti piuttosto che lampi frastagliati
di fulmini.
53



Il libro fotografico dell'artista del 2018 "Lux Noctis" € nelle collezioni del
Guggenheim e del Museum of Modern Art, a New York, e ha girato lavori
commerciali per Apple, Audi e Google, nonché per il D] e produttore musicale
Zedd. La scorsa estate, Wu ha rivelato un progetto colossale per National
Geographic: una storia di copertina e un pezzo multimediale in timelapse su
Stonehenge, che presentava I|'enigmatico monumento illuminato dai suoi droni
personalizzati. A nhovembre, uno dei suoi NFT, un video loop 4K intitolato "An
Irresistible Force", ha superato la sua stima massima di oltre il 25% durante
un'asta da Sotheby's Hong Kong, vendendo a 441.000 HKD (circa $ 56.500).

"Non avrei potuto sognare dove sono ora", ha detto Wu. "Volevo solo essere in
grado di guadagnarmi da vivere facendo arte e facendo fotografia".

Ispirazione aliena

Wu & sempre stato attratto da luoghi selvaggi e remoti dove poteva trovare la
solitudine. I suoi genitori sono emigrati da Hong Kong nel Regno Unito prima che
lui nascesse, ed e cresciuto come un bambino introverso a Liverpool, ha detto, che
non andava proprio d'accordo con la scuola. Era affascinato dai film di fantascienza
che mescolano I'alieno con il quotidiano, come "Incontri ravvicinati del terzo tipo"
di Steven Spielberg, che presentava la Devils Tower del Wyoming come luogo di
contatto extraterrestre. (Non avendo familiarita con la topografia americana,
inizialmente pensava che The Butte, un monumento nazionale, fosse un'entita
geologica immaginaria, ha spiegato con una risata).

Le immagini del film di remote scene del deserto mescolate a luci inquietanti sono
state un'ispirazione formativa nel suo stesso lavoro. "(E) cementata nel mio
cervello, l'idea di queste luci apparentemente impossibili che si muovono
attraverso il cielo, un po' come luci di ricerca su paesaggi (americani) molto
ordinari", ha detto.

Reuben Wu ha viaggiato molto in luoghi remoti negli Stati Uniti e oltre per il suo lavoro. Qui, ha viaggiato nelle saline della
Bolivia, usando la vasta terra deserta come tela © Ruben Wu
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Ha intrapreso il suo primo viaggio fotografico attraverso gli Stati Uniti nel 2013,
circa un decennio dopo aver avuto un assaggio on the road con Ladytron. La
serie risultante presentava vivide rappresentazioni del Grand Canyon e delle
Badlands del South Dakota, oltre a un'immagine time-lapse della Devils Tower
di notte tra le tracce delle stelle.

Due anni dopo, Wu ha scoperto l'effetto che l'illuminazione dei droni poteva
avere sul mondo naturale mentre lavorava a una ripresa automobilistica
all'aperto.

"Ho fatto volare il drone sopra alcune scogliere e sono rimasto assolutamente
affascinato dall'effetto che ha avuto sul paesaggio reale", ha spiegato. Faceva
risplendere le scogliere, raggiungendo zone altrimenti impossibili da illuminare
artificialmente.

La prima idea di Wu & venuta da "Incontri ravvicinati del terzo tipo", ispirando il suo interesse per il West americano © Ruben Wu

Wu monta luci sui droni per soddisfare le sue esigenze in qualsiasi ripresa o
progetto. La prima iterazione, ha detto, che ha usato quando la tecnologia era
ancora nascente, era un "enorme" drone a otto rotori dotato di luci fatte in casa
che aveva solo circa otto minuti di volo. Il successivo ha utilizzato una staffa
stampata in 3D con una luce calda a LED, ma gli ha comunque concesso solo
altri due minuti in aria. La tecnologia che usa ora gli da un po' piu di respiro, con
mezz'ora per volare via, catturare immagini e tornare da lui, ma ha dovuto
imparare a lavorare entro i limiti di ogni set-up.

"Sono molto meno ansioso ora, perché ho fatto schiantare un certo numero di
droni", ha detto. "E alla fine, sono solo strumenti."

Serie sperimentale

Dopo aver sviluppato una serie di immagini fisse come "Lux Noctis" e
"Aeroglyphs", che sperimentano luci spettrali e forme geometriche nei cieli, Wu
si e ritrovato a voler incorporare movimento e suono nel suo lavoro a causa del
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suo background musicale. Ha iniziato a creare loop video di 15 secondi dalle sue
immagini, mostrando raggi di luce che formano schemi o la luna che si inarca
nel cielo, al ritmo della musica elettronica atmosferica che ha prodotto.

"Questi (lavori) erano molto sperimentali e non avevano un obiettivo finale:
erano solo cose che facevo per amore per amore"”, ha detto. "Non potevo
concederli in licenza, non potevo stamparli... e quindi erano li, ad accumulare Mi
piace sul mio Instagram."

Ha ripreso varie localita, comprese le terre desolate del New Mexico. Questa immagine proviene da uno scatto di 20 ore © Ruben Wu

Ma nel gennaio 2021, Wu ha trovato un modo per renderli una parte piu
sostanziale della sua carriera quando & stato introdotto all'arte NFT. Ha coniato
il suo primo "gettone non fungibile" sulla Market Foundation due mesi dopo: un
"aeroglifo” di linee luminose che formano un rettangolo sopra una scogliera sulla
spiaggia. E stato venduto per 30 ETH ($ 45.000), una parte dei quali ha donato
alla National Parks Conservation Association e all'AAPI Community Fund. Nello
stesso anno, l'organizzazione artistica web3 Obscura gli ha commissionato la
produzione di una nuova serie di immagini intitolata "Aeroglyph Variations", che
lo ha portato nelle terre desolate del New Mexico per uno scatto di 20 ore che
ha prodotto 55 immagini della stessa ambientazione, ciascuna con diverse
condizioni di illuminazione e modelli. Wu ha anche sperimentato la presentazione
del lavoro in modi diversi, dalle animazioni, alle esperienze AR,

"E decisamente un mezzo ibrido, quindi mi piacerebbe espandere ancora di piu
quell'orizzonte e pensare all'obiettivo finale del mio lavoro", ha affermato. "Sto
creando una bella opera d'arte che le persone possano guardare e apprezzare,
o sto creando un'esperienza che le persone possano condividere?"
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Wu ¢é incline a quest'ultimo mentre continua a sperimentare la forma che assume
il suo lavoro, ma indipendentemente dal mezzo, la sua visione e il suo approccio
al mondo naturale rimangono coerenti.

"Molte persone dicono sempre che il mio lavoro € ultraterreno - questa € la prima
parola a cui le persone pensano quando pensano al mio lavoro", ha detto. "Ma
non sto cercando di creare un'immagine dall'aspetto alieno; sto cercando di
mostrare che questo € il nostro pianeta. E ci sono cosi tanti nuovi modi disponibili
per vederlo che possono rinnovare la tua prospettiva."

Henri Cartier-Bresson, con grandi amici

di Michaél Naulin dahttps://www.blind-magazine.com/fr

La Fondazione svizzera Pierre Gianadda racconta attraverso la fotografia
I'indissolubile amicizia che legd Henri Cartier-Bresson al pittore Sam Szafran e ad
altri intellettuali e artisti del suo tempo.

Bruxelles, 1932. © Fondazione Henri Cartier-Bresson / Magnum Photos
Collezione Szafran, Fondazione Pierre Gianadda

E la storia di un'amicizia. Da quello, profondo, tra Henri Cartier-Bresson e il pittore
francese Sam Szafran. Un'amicizia per immagini mostrata dalla fondazione Pierre
Gianadda, a Martigny, in Svizzera, con un centinaio delle 226 fotografie donate da
Cartier-Bresson al suo "intenso amico" , autografate, a testimonianza di reciproco
affetto e ammirazione.

Dopo la morte del fotografo nel 2004, la famiglia Szafran ha deciso di offrire il set
a Léonard Gianadda, ideatore della fondazione e amico dei due artisti, che qui
rende questo bellissimo omaggio all'amicizia.
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Dietro la stazione di Saint-Lazare, Place de I'Europe, Parigi, 1932.
© Fondation Henri Cartier-Bresson / Magnum Photos-Collection Szafran, Fondation Pierre Gianadda

«Sam, I'ami intense»

Potremmo sapere che le grandi fotografie di Cartier-Bresson, quelle presentate sui
muri della fondazione situata vicino al confine francese, sono dell'ordine
dell'intimo.

In fondo a ogni stampa incorniciata, sempre una piccola parola firmata "HCB",
"Henri Cartier etc", o semplicemente "Henri". Tutti sono indirizzati "Per Sam il mio
amico", "Sam, l'amico intenso" o "Per Sam e Lilette, affettuosamente". Spesso
parole dolci, a volte battute come “Mangia la tua banana e pensaci. L'ami Henri",
scritto sotto una foto del raccolto di banane in Costa d'Avorio scattata nel "1930 o
31",

“"Per diversi anni, Sam é stato il mentore di Henri per il disegno. Da parte sua,
Henri ha offerto delle foto a Sam, molte foto. In questo modo é stata costituita la
pitu importante raccolta di fotografie di Henri Cartier-Bresson in mano a
privati», afferma Léonard Gianadda, creatore della fondazione che da vita a questa
collezione unica.

Nel 1989 Henri Cartier-Bresson espone una cinquantina di fotografie e altrettanti

disegni alla Fondazione Pierre Gianadda. Anche qui nasce un'amicizia tra il
58



mecenate e |'artista, che diventera anche intimo amico di Szafran. Quando Cartier-
Bresson mori il 3 agosto 2004, decise di donare la sua collezione fotografica alla
fondazione.

Henri Cartier-Bresson fotografa Léonard Gianadda,
parco della Fondazione Pierre Gianadda, 2 settembre 1994. © Monique Jacot

Confido a Léonard Gianadda nel 2005: "Quando sono tornato dal funerale di Henri,
ero cosi sconvolto! Mi ha mostrato per trentacinque anni un'amicizia straordinaria,
leale, e volevo solo che non si disperdesse quando saremmo morti. Quindi ho
scoperto che il modo migliore per mantenere intatta questa collezione é che sia
alla Fondazione Pierre Gianadda. »

Lungo queste pareti non si guarda piu solo la fotografia e il genio di HCB, si
guardano anche le immagini delle sue peregrinazioni degli anni '30 , viaggi in India
0 in Messico, come una corrispondenza epistolare tra due amici, come toccarlo
testimonianza di un affetto comune tra due artisti.

"Picasso, I'ho fotografato malissimo"

Cartier-Bresson aveva conosciuto il giovane Szafran nel 1972, durante una mostra
dedicata all'arte contemporanea a Parigi . Organizzata con la collaborazione della
Fondazione Cartier-Bresson, la mostra ci ricorda anche che il fotografo e stato
amico e ritrattista di molti artisti.

Davanti a una stampa imponente, camminiamo al fianco di Alberto Giacometti,
leggermente sfocato, sigaretta in bocca, una sua opera tra le mani. Eccolo come
queste sculture, un passo avanti, colto nel movimento, affascinante.

"Giacometti € uno degli uomini piu intelligenti e lucidi che conosca, assolutamente
onesto con se stesso e severo con il suo lavoro, implacabile dove hai piu
difficolta. [...] Mi ha detto cose cosi accurate sulla fotografia e sull'atteggiamento
che devi avere”, ha confidato il fotografo a Sam Szafran.
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Hyeéres, Francia, 1932. © Fondazione Henri Cartier-Bresson /
Collezione Magnum Photos-Szafran, Fondazione Pierre Gianadda
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Alberto Giacometti, Rue d'Alésia, Parigi, 1961. © Fondazione Henri Cartier-Bresson /
Magnum Photos-Collezione Szafran, Fondazione Pierre Gianadda
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Il fotografo ha concepito il ritratto rispettando gli altri e se stesso . "La mia strada
si basa su questo rispetto, che € anche quello della realta: nessun rumore, nessuna
ostentazione personale, essere invisibile, per quanto possibile, non 'preparare’
niente, non 'sistemare' niente, semplicemente esserci, arrivare molto lentamente
, in punta di piedi, per non disturbare l'acqua...”

Henri Matisse, Villa “Le Réve”, Vence, Francia, 1944. © Fondazione Henri Cartier-Bresson /
Magnum Photos-Collezione Szafran, Fondazione Pierre Gianadda

Con Henri Cartier-Bresson, “'siamo tutti nella foto”

L'elemento sorpresa non ha mai lasciato I'occhio del fotografo, "cercando per le
strade di scattare foto candide come in flagrante delicto"” , accompagnato dalla sua
Leica , "il mio taccuino, veloce, discreto, non piu grande della mia mano.

Cartier-Bresson ha fatto della fotografia il suo modo di vivere, di catturare i
momenti fuggenti dell'esistenza come quei due “voyeurs” in cappello, a Bruxelles,
colti in flagrante dalla macchina fotografica. Il pittore e scultore Eduardo Arroyo
descrive la foto come segue:

"Il fotografo ha sorpreso due guardoni. Uno, sullo sfondo, guarda attraverso un foro
praticato nella tela tesa su pali, spettacolo di cui nhon conosciamo i dati. L'altro
personaggio che potrebbe essere, perché no, Hercule Poirot, volge lo sguardo verso
l'obiettivo. L'uomo col berretto guarda la realta attraverso un buco. L'altro guarda
la telecamera. Noi, guardando la foto, diventiamo a nostra volta guardoni. Che ci
piaccia o no, diventiamo parte della fotografia. Siamo tutti nella foto.”

Questa collezione eccezionale, arricchita di citazioni, offre un approccio piu
sensibile e commovente all'opera di Cartier-Bresson. "Di tutti i mezzi espressivi, la
fotografia € I'unico che fissa un momento preciso. Giochiamo con cose che
scompaiono, e quando sono scomparse, € impossibile riportarle in vita", ha
detto. Gli anni passano, ma l'amicizia rimane. Eterno.

Henri Cartier-Bresson e la Fondazione Pierre Gianadda , fino al 21 febbraio,
Fondazione Pierre Gianadda, Rue du Forum 59, 1920 Martigny (Svizzera).
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Foto di gruppo con signora sola

di Chiara Massimello da https://www.ilgiornaledellarte.com/

Immy Humes ha raccolto 100 fotografie da differenti ambienti e in un periodo
lungo piu di un secolo, tutte con un elemento in comune: tra tanti uomini,
nell'immagine, compare sempre una sola donna

Una delle 100 immagini del libro «The Only Woman»:
Katharine Graham, editore di «The Washington Post», tra 22 uomini (New York, 1975)

The Only Woman (L'unica donna) ¢ il titolo del nuovo libro pubblicato da Phaidon
curato dalla documentarista americana Immy Humes, una raccolta di 100
fotografie di gruppo scattate tra il 1862 e il 2020: amici, movimenti, associazioni
e club, attori e scrittori, registi, ma anche scienziati, avvocati e politici. Fotografie
cosi diverse tra loro, realizzate in differenti ambienti e in un periodo lungo piu di
un secolo, ma tutte con un elemento in comune: tra tanti uomini, nellimmagine,
compare sempre una sola donna.

Lil Hardin, la pianista americana che realizzo0 le prime registrazioni jazz di sempre,
in concerto nel 1923, Katharine Graham, prima donna eletta nel Consiglio di
amministrazione dell’Associated Press americana, al tavolo tra 22 uomini (1975),
o l'astronauta Bonnie Dunbar durante il suo quinto volo spaziale tra nove colleghi
americani e russi (1998). Nei piccoli gruppi la cosa non si nota quasi, ma a volte
occorre sforzare gli occhi per trovare nella moltitudine la «lei» che ha saputo
conquistarsi quel ruolo. La prima foto che colpi I'autrice del libro & del 1961.
Nell'immagine la regista Shirley Clarke, spesso descritta all’epoca come |'unica
regista donna, celebra il suo primo lungometraggio, sola tra 22 uomini (il cast, la
troupe e i finanziatori).
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Per associazione, alla Humes venne in mente l'unica donna presente nella nota
foto di «Life» che ritrae il gruppo degli espressionisti astratti, o quella della scuola
del Bauhaus. Da li inizio la ricerca e il ritrovamento di immagini scattate negli Stati
Uniti, in Messico, Francia, Gran Bretagna, e altre quindici Nazioni. Scopri cosi che
molte sono in realta le immagini dove c’€ un’unica figura femminile in mezzo a
molti uomini.

Nel libro, ognuna delle 100 foto selezionate & identificata con il nome della
protagonista ed € accompagnata da una descrizione affascinante e precisa del
momento e della ragione dello scatto. E se non stupisce che Marie Curie, «the
Only» per eccellenza, sedesse sola in un gruppo di fisici e chimici alle conferenze
Solvay nel 1911 (anno in cui vinse anche il suo secondo premio Nobel), o il primo
ministro Margaret Thatcher fosse I'unica donna tra i 24 uomini del suo governo
(1979), sorprende invece che in ambienti culturali piu eccentrici e all’avanguardia,
come nel movimento Beat a San Francisco nel 1965, ai 25 anni della galleria di
Leo Castelli a New York nel 1982, o alla celebrazione dei 60 anni del Festival di
Cannes nel 2007, sia ancora una e unica la donna da cercare nell'inquadratura.

La fotografia sa interpretare egregiamente il ruolo di testimone, consapevole nel
fotogiornalismo, altre volte di riflesso, per una sorta di osmosi che pud, come in
questo caso, prolungarsi nel tempo. Queste 100 immagini sono nate con l'intento
di documentare un momento, un avvenimento, una scoperta, o comunque la loro
epoca, e probabilmente quasi mai chi le ha scattate ha riflettuto sul ruolo della
donna nel momento dello scatto.

Oggi, dopo molti anni, sono per noi tramite di una storia diversa e acquistano
nuova capacita e forza. La fotografia a volte € narrazione, semplice racconto di
un‘azione, ma non bisogna sottovalutare mai la sua capacita di essere portatrice
di idee e di concetti. Esiste sempre una duplice lettura; e se la prima & piu
spontanea e visiva, la seconda € mediata dalla nostra esperienza e conoscenza. Si
parte sempre dall'individuazione figurativa e iconografica che comprende i soggetti
e i contenuti, solo poi entrano in gioco riflessione ed emozione, spesso suggerite
o evocate proprio dall’autore che ha realizzato lo scatto.

Nel libro di Humes ci sono diversi strati di lettura. Superata I'analisi dell'immagine
e del contesto, € interessante scoprire come il ruolo della donna muti tra le pagine
del libro. A volte & protagonista, completamente integrata nel gruppo, come Rita
Levi-Montalcini a una conferenza di scienziati nel 1986, anno del suo Premio Nobel,
o Colette in una giuria di letterati francesi nel 1936, altre volte e figura di contorno,
spesso anonima. Accade per esempio con le «mascotte», termine coniato dai
francesi per definire giovani donne, scelte quasi sempre per la loro bellezza, come
portafortuna per un gruppo (naturalmente di tutti uomini).

Un ruolo che forse puo anche apparire lusinghiero, in cui pero la figura femminile
si definisce solo in quanto elemento decorativo fine a sé stesso. E dopo aver
guardato «l’'unica donna» € interessante soffermarsi sugli sguardi e le espressioni
degli uomini che le sono accanto, sul grado di accettazione e di integrazione nel
contesto. Molto fa anche la collocazione della figura femminile nell'immagine:
centrale, in alto, o non importa dove, in modo molto piu spontaneo e naturale.

Queste immagini parlano di una lentissima erosione di un modo di vivere il mondo
al maschile, di potere e di patriarcato, ma sono anche espressione di un profondo
desiderio di parita (anche maschile) e di emancipazione, di una nuova
consapevolezza che passa attraverso il raggiungimento di un obiettivo fortemente
voluto e felicemente conquistato. Sono donne che hanno Iottato per essere incluse,
per far valere e riconoscere il loro diritto di essere Ii. E bello poterle vedere oggi
tutte insieme, una dietro |'altra, e constatare ancora una volta come la fotografia

vada molto oltre le sue capacita descrittive.
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The Only Woman, di Immy Humes,

Editore: Phaidon, New York 2022

Formato: cartonato | Dimensioni: 150 x 210 mm (5 7/8 x 8 1/4 pollici)
Pagine: 240 pp | Illustrazioni: 120 | ISBN: 9781838664206 | € 24,95

Luciano D’Alessandro:
un focus ai Magazzini Fotografici di Napoli

di Elisabetta Agrati da https://ilfotografo.it/

/i

© Luciano D’Alessandro

I Magazzini Fotografici di Napoli “riscoprono” Luciano D’Alessandro (Napoli, 1933
- 2016), maestro del fotogiornalismo italiano. Dal 20 gennaio al 2 aprile
2023 ospitano, infatti, I/ tempo sospeso. Focus su Luciano
D’Alessandro, mostra che punta l'attenzione sul grande autore e sul suo
archivio, riportando alla luce una raccolta di fotografie provenienti da un faldone
quasi del tutto inedito e molti suoi provini a contatto originali.
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© Luciano D’Alessandro
Le fotografie di Luciano D’Alessandro a Napoli

La mostra ¢ frutto della collaborazione tra Adele Marini, responsabile
dell’Archivio Luciano D’Alessandro, acquisito nel 2016 dallo Studio Bibliografico
Marini, e Yvonne De Rosa, fondatrice e direttrice artistica di Magazzini
Fotografici.

Il percorso espositivo riunisce, dunque, alcuni dei lavori piu noti (G/i
esclusi, Dentro il lavoro, Dentro le case) Luciano D’Alessandro, che fu
corrispondente per alcune delle maggiori testate fotogiornalistiche italiane ed
estere. A questi si affiancano diversi provini a contatto originali e una
ricca selezione di immagini provenienti da un faldone, che il fotografo
denomina “"LOVE": 6.264 fotogrammi che raccontano i momenti piu intimi
della vita dell’autore. Infine, sara proiettato il documentario dedicato al
progetto Gli esclusi.

Un lavoro quotidiano di scatto morbido

Sottolinea la curatrice Yvonne De Rosa: «Lo scopo del Focus € quello di “aprire
I'archivio di un celebrato maestro del fotogiornalismo italiano del
Novecento, facendolo diventare un luogo abitato, visitato, condiviso e amato
da nuovi appassionati. Durante tutto il percorso di preparazione progettuale & stato
fondamentale lo sforzo di rispettare la raccolta, cercando di estrapolarne un
estratto della sua totalita».

144

«In mostra dunque figurano fotografie inedite, che raccontano parentesi di
vita dell’autore ben lontane dalle sue immagini di reportage».

La mostra si propone, dunque, di esplorare |'archivio del fotografo per far emergere
il suo universo privato. Gli affetti degli amici piu cari, la lunga relazione con Macha
Méril, i bambini, i viaggi del cuore, il tempo sospeso...
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© Luciano D'Alessandro

Spiega, infatti, la responsabile dell’archivio Adele Marini: «A essere mostrate qui
nella sede di Magazzini Fotografici sono le microstorie di D’Alessandro, quelle
che accompagnavano le macrostorie on assignment per i giornali o i
grandi eventi di rilevanza sociale e politica. Un lavoro quotidiano di scatto
morbido. Luciano col naso a palla da clown, Macha Méril che brandisce una
baguette come una spada indossando un elmetto di stagnola o addormentata nuda
in un letto, quello che sembrerebbe un tranquillo pranzo domenicale con gli amici
tra cui Josef Koudelka, una gita al lago, un ombelico con la scritta tutto intorno
“arrivederci”».

«Il lavoro di ogni giorno che informava sul lavoro del fotografo ufficiale.
Le fotografie selezionate per la mostra - solo uno dei possibili percorsi da seguire
all'interno di un faldone con oltre seimila fotogrammi - sono la scelta di Yvonne
De Rosa e di come la curatrice ha deciso di metterle in comunicazione tra loro».

Luciano D’Alessandro

Nasce a Napoli il 19 marzo 1933. All'inizio degli anni Cinquanta la sua
passione per Ila fotografia, ereditata dal padre Ettore, emerge
prepotentemente. Inizia, quindi, a fotografare con la Leica, appena acquistata
da suo padre.

Nel 1952 diventa fotografo professionista e inizia a realizzare reportage
giornalistici destinati alle principali testate nazionali. Durante |la sua carriera
lavorera come fotoreporter per /'Unita, I Mondo, L’Espresso, L’Occhio, il
Mattino. Nel 1961 la prima mostra personale a Napoli, Taccuino di un
fotografo.

A conclusione del suo lavoro nell’ospedale psichiatrico di Materdomini a Nocera
Superiore, nel 1969 pubblica il suo primo fondamentale libro, Gli esclusi,
che sara oggetto di numerose polemiche.

Nel 1983 si trasferisce a Parigi, dove lavorera per alcuni anni, fotografando la citta
e la Francia, pubblicando su riviste e quotidiani francesi. Frequenta la casa di
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Romeo Martinez dove intrattiene rapporti di amicizia con Henri Cartier-Bresson,
Josef Koudelka, André Kertész, Marc Riboud e molti fotografi dell’agenzia Magnum.

Dal 1990 al 2000 inizia a occuparsi degli archivi, trasferendoli sul computer.
Dal 2001 inizia la sperimentazione della tecnica digitale nella fotografia a cui dedica
tutto il suo impegno professionale. Nel 2002 su invito del Comune di Napoli installa,
nella nuova stazione della metropolitana di piazza Cavour, nove gigantografie in
esposizione permanente.

Muore a Napoli il 15 settembre 2016. Suoi libri e fotografie sono conservati nelle
collezioni di fondazioni e musei italiani e stranieri.

Il tempo sospeso. Focus su Luciano D’Alessandro

dal 20 gennaio al 2 aprile 2023

Magazzini Fotografici Via San Giovanni in Porta 32, Napoli

328 766 6584 | www.magazzinifotografici.it | magazzinifotografici@gmail.com
Orari: da mercoledi a sabato, 11.00-13.30 / 14.30-20.00. Domenica 11.00-14.00

Christopher Bucklow - Ospiti e tetrarchi: una retrospettiva

da https://www.houkgallery.com/

Tetrarchi: 10:26 e 12 :07, 5 giugno 2000 © Christopher Bucklow

Edwynn Houk Gallery € lieta di presentare una mostra di Christopher Bucklow
(britannico, nato nel 1957), Guests and Tetrarchs: A Retrospective . Riunendo
due delle sue serie pit famose, questa mostra include fotografie senza fotocamera
vibranti e su larga scala che sono diventate il marchio di fabbrica dell'artista.

In parte pittore, in parte fotografo, in parte alchimista, Bucklow sfrutta il potere
del sole per infondere energia ai suoi studi sulla figura. Inizia tracciando I'ombra
della sua modella su un foglio di alluminio in cui punge centinaia di minuscoli
fori. Abile storico dell'arte, Bucklow apporta a questo lavoro la sua conoscenza dei
primi anni della fotografia, adattando una fotocamera stenopeica non dissimile da
quelle utilizzate nel XIX secolo. A un'estremita mette un foglio di carta fotografica
fotosensibile. Dall'altro, la sagoma in alluminio forato. Quando viene esposta al
sole, la luce filtra attraverso gel colorati sopra i forellini, ognuno dei quali funge da
apertura.

L'oggetto risultante € una sagoma di fotogramma piena di migliaia di minuscole
fotografie stenopeiche del sole, luminose e uniche. I colori della carta cambiano a
seconda dell'angolo del sole, della sua intensita e della durata del tempo di
esposizione. Gli azzurri azzurri, gli aranci infuocati e i lavanda sensuali sembrano
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aure: le energie dei soggetti che si irradiano dalla superficie della carta dietro le
costellazioni eteree dei loro corpi.
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Tetrarchi 15:44,16 marzo 2009 © Christopher Bucklow

Christopher Bucklow ha iniziato la sua carriera come curatore al Victoria & Albert
Museum di Londra. Ha esposto le sue fotografie e dipinti ampiamente in tutta
Europa e all'estero. Le sue opere sono incluse in numerose collezioni pubbliche tra
cui il Museum of Modern Art, New York; il Museo Guggenheim, New York; il
Metropolitan Museum of Art, New York; I'High Museum, Atlanta; e il Museo delle
Belle Arti, Boston. E autore di diverse monografie tra cui Christopher Bucklow:
Photographs (Blindsport Publications, 2004), Christopher Bucklow: Drawings
(British Museum, 2004), tra gli altri. Vive e lavora nel sud-ovest dell'Inghilterra.

Christopher Bucklow: Guests and Tetrarchs: A Retrospective

dal 10 gennaio al 25 febbraio 2023

Edwynn Houk Gallery, 745 Fifth Avenue, 4ht Floor, New York, NY 10151- USA
212 750 7070 | www.houkgallery.com | info@houkgallery.com

Orario: La galleria & aperta dal martedi al sabato dalle 11:00 alle 17:00. Per
ulteriori informazioni, contattare info@houkgallery.com.

Paul D'Haese - Borderline
di Jean-Marc Bodson da https://loeildelaphotographie.com/

Nell'aprile 1935, il gallerista newyorkese Julien Levy riunisce sotto il titolo
Fotografie antigrafiche le immagini di Henri Cartier-Bresson, Manuel Alvarez Bravo
e Walker Evans. Come indicava il titolo della loro mostra, questi tre giovani artisti
condividevano lo stesso rifiuto della fotografia come “arte grafica” molto in voga
all'epoca. A questa concezione estetica preferivano una pratica a diretto contatto

con la realta, perché per loro era importante soprattutto offrire una lettura del
mondo cosi come appariva loro.
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Quasi un secolo dopo, I'attuale lavoro di osservazione della costa francese di Paul
D'Haese avrebbe potuto benissimo rivendicare la qualita di “antipittoresco”. In
effetti, queste vedute prese tra Bray-Dunes e Le Havre costituiscono il perfetto
controesempio dei paesaggi che potrebbero essere dipinti per la loro bellezza
convenzionale. Contrariamente alle rappresentazioni pittoriche di natura ideale, ci
mostrano con insistenza tutta la banalita delle regioni costiere radicalmente
trasformate dalla vita contemporanea.
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© Paul D'Haese — Per gentile concessione del Centro Culturale De Steiger Menen

In questo senso, estendono a loro modo le anticipazioni della mostra New
Topographics: Photographs of a Man-Altered Landscape organizzata alla George
Eastman House di Rochester nel 1975. Una mostra-manifesto che compie la
rottura avviata da Walker Evans dal 1930 con l'estetica del sublime che era stata
quella dei paesaggisti americani fin dall'Ottocento.

Come ha detto il curatore William Jenkins delle fotografie di Robert Adams,
Stephen Shore, Lewis Baltz o Ed Ruscha, queste vedute sono “spoglie di ogni
artificio artistico, ridotte allo stato di semplici documenti topografici e ricche di
informazioni visive...”. Soprattutto, sembrano fare della scomparsa dell'ambiente
naturale il loro soggetto.

Sebbene dica molto poco del suo lavoro, a Paul D'Haese piace paragonarlo a quello
di uno scultore. Questa ricerca della terza dimensione € mostrata qui dai pochi
modelli da lui prodotti e sparsi in questo libro. La profondita spaziale cosi suggerita
e in perfetta coerenza - va sottolineato - con immagini che interrogano le forme
di un edificio eterogeneo, sedimento dell'attivita umana. Soprattutto, offre una
bella metafora di un approccio che invita a una lettura approfondita piuttosto che
a una contemplazione superficiale. Una lettura critica enunciata dal titolo
Borderline, termine che significa “sul bordo”, “al limite”.
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Il bordo della costa certo, ma anche il limite tra cio che ha senso e cio che sembra
non averne. E cosi che lI'immenso panorama della fascia costiera qui srotolata si
rivela a poco a poco, di immagine in immagine, come una zona grigia della
ragione. Nel corso della serie, tutto sembra sempre piu bizzarro, mal organizzato,
messo insieme, come ispirato da un urbanista paranoico.

In questa regione di confine tradizionalmente molto trafficata, non si vede nessuno
come se gli abitanti si fossero rintanati nelle loro case per paura di un‘ondata di
migranti. Molto spesso edifici con finestre murate, o almeno persiane chiuse,
assumono l'aspetto di fortini di sinistra memoria. Le rupi, i parapetti, i muri e le
altre recinzioni completano il quadro - se si pud dire - dei passi di Francia.

Non siamo piu in quei tempi spensierati che avevano ispirato Les vacances de Mr
Hulot di Jacques Tati. Scattate sullo stesso lungomare dell'incantevole location
delle riprese di questo film, le fotografie di Paul D'Haese riflettono un'atmosfera
che non e piu quella, sicura e giocosa, del dopoguerra, ma piuttosto quella di un
timoroso ritiro.

Formano una favola di oggi che sottolinea con umorismo - ci vuole molto nelle
circostanze - il lato assurdo di un tempo in cui si tende sempre piu a vedere in
questa costa un nuovo “muro dell'Atlantico”. Una magistrale favola visiva, che
speriamo non sia premonitrice, sul deserto che pud diventare un Paese che si
chiude.
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Paul D'Haese : Borderline

dal 14 gennaio 2023 al 19 febbraio 2023

Cultuurcentrum De Steiger Menen, ijselstraat 77, 8930 Menen, Belgio
https://www.ccdesteiger.be/ | http://www.pauldhaese.be/

Il ritratto fotografico. I Corpi, maschere e selfie

di Silvia Mazzucchelli da https://www.doppiozero.com/

Giuro, amici miei, giuro (...) che il corpo della bella Carlotta riposera sul marmo
della mia tavola, per rivelare al mio coltello il segreto della sua bellezza, dice
I'anatomista Carlo Gulz in un racconto di Camillo Boito intitolato Un corpo. Non le
sole forme esterne del corpo bisogna guardare, né le sole gibbosita del cranio, ma
tutta intiera la macchina umana. Tutto si collega, tutto simmedesima. Cio che i
pitu dicono anima, forma una cosa sola con cio che tutti usano chiamare materia.
Le parole dell’anatomista suonano come una critica rivolta al fidanzato di Carlotta,
I’altro personaggio maschile, doppio complementare dello scienziato, un pittore
che aveva fatto il ritratto alla sua amata. Il racconto di Boito, pubblicato nel 1870,
a qualche decennio dalla realizzazione del primo ritratto fotografico, evoca alcuni
degli interrogativi che corrono lungo le pagine del libro di Phillip Prodger, Volti nel
tempo. Una storia del ritratto fotografico (Einaudi, 2022). L'ambizioso progetto,
che si estende dall’alba del ritratto fino all’era del selfie, si snoda lungo una serie
di interrogativi, alcuni molto intriganti.

Cosa ci dice una fotografia su chi e stato ritratto? Cosa possiamo desumere in
merito alla personalita, alla condizione, alle idee, alle simpatie o antipatie del
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soggetto che viene rappresentato? Il fotografo e piu vicino al pittore che ama il
soggetto, lo duplica e ne celebra la bellezza, o all'anatomista che fruga
violentemente nella carne, cercando il segreto nascosto di quella bellezza,
illudendosi di poterne scrutare I'anima? Nello sguardo del fotografo, I'anatomista
e I'amante si fondono. Il ritratto non € solo la sostituzione della fotografia al
modello, ma indica qualcosa che deve essere estratto, nel senso latino di trahere,
tracciare, col prefisso re che accentua la reiterazione dell’atto grafico, l'intenzione
di ex trahere il vero dall’incertezza del modello, I'anima dal simulacro.

Il bisturi € nascosto dentro I'obiettivo, la sua lama affilata incide la superficie e
“apre” il soggetto. Fare un ritratto significa dunque eseguire un’autopsia,
etimologicamente |'atto di vedere con i propri occhi, aprire la percezione
fotografica alla propria visione e oggettivarla in via definitiva, come un referto
clinico, alla visione altrui. L'obiettivo pu0, se si preferisce, essere considerato come
un elemento fallico che si propone di penetrare I'immagine e coglierne la “vera”
forma, accessibile solo con un atto che ne rompa il suggello della verginita e ne
permetta I'assoluto, anche se temporaneo, possesso. Nulla di diverso da cid che
fanno i bambini con i loro giochi, violandoli e distruggendoli per capirne e carpirne
I'anima. “Il bambino volta e rivolta il suo giocattolo, lo gratta, lo sbatte contro le
pareti, lo butta a terra”, scrive Charles Baudelaire.

Se consacrare designa l'uscita delle cose dalla sfera del diritto umano, profanare
significa “per converso restituire al libero uso degli uomini”, attraverso quella
“forma speciale di negligenza, che ignora la separazione o, piuttosto, ne fa un uso
particolare”. Percio il gesto dell’apertura, suggerisce Giorgio Agamben, acquista il
compito preciso di dis-sacrare, di riportare alla superficie, profanandolo, il nucleo
di quella esperienza originaria. Ritrarre € dunque aprire, forzare un passaggio,
infrangere una reclusione: ecco perché il gesto dell’apertura presuppone quello
della trasgressione. In questa prospettiva il ritratto ha qualcosa di osceno, esibisce
cio che normalmente non si puo vedere perché fuori scena, € l'indice di una rottura,
di una crisi che mostra la rappresentazione nel suo punto critico, ovvero la dove si
verifica malessere nell’imitazione, al punto di “andare essa stessa in frantumi per
la propria profanazione”.
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Il ritratto di Bryan Ferry, realizzato dal duo britannico The Douglas Brothers, che
Prodger pone all'inizio del suo volume, nel ruolo di un Virgilio che prende per mano
lo spettatore, é‘“un’entité misteriosa che emerge da un brodo primordiale di
pigmento nero. E un‘immagine che parla per segnali di fumo, e invece di fornire
facili risposte ci conduce verso una piu profonda comprensione dell'uomo - chi era,
chi g, chi & stato”. Poche sono le immagini che, come questa, riescono a squarciare
il velo di Maya, e pochi sono i fotografi che le sanno fare. Richard Avedon mostra
Iillusoria somiglianza di Marylin Monroe con sé stessa. Non ci troviamo piu dinnanzi
a un modello di femminilita collocata all’incrocio fra una bambola e un sex-toy. A
differenza della bambola, feticcio sostituto dell’essere vivente e oggetto passivo
del desiderio, Marylin acquisisce un altro aspetto. Il fotografo distrugge I'immagine
della bionda con il sorriso perenne e sostituisce la glittering image hollywoodiana
dell’attrice con il ritratto dei suoi fantasmi.

Cercare l'anima € un rischio. Significa voler penetrare nella dimensione diafana
dell’intimita di un altro. Irving Penn & spietato con Truman Capote, mette lo
scrittore letteralmente all’'angolo e in un angolo. Il ritratto, che fa parte della
serie Corner Portraits, mostra la vulnerabilita di Capote, la sua fragilita, ma anche
il desiderio di esibirla come un trofeo. La debolezza di Capote ¢ la linfa da cui trae
forza lo sguardo crudele di Penn. Chiuso in un cappotto oversize, con le mani in
tasca, in ginocchio su una sedia, sembra in procinto di fare una confessione al
sacerdote della visione Penn, che lo assolve dai suoi peccati con l'obiettivo. “"Questo
ambiente intenso, claustrofobico e spietato era insieme uno spazio esistenziale che
sembrava uscito da un dramma brechtiano e una piattaforma pura, ordinata, e
persino accogliente in cui un soggetto poteva esprimere il suo vero carattere”,
commenta Prodger.

Tuttavia, come accade nel confessionale o nello studio di uno psicoanalista, se
apparentemente il fotografo nel suo studio plasma e orchestra ogni piccola
variazione emotiva, pu0 accadere che l'imprevisto irrompa fra le quattro pareti di
una stanza di posa come una componente accidentale e aggiuntiva, rivelando
I'aspetto inatteso, l'inaspettato del soggetto. Julia Margaret Cameron, “amava gli
effetti imprevisti che otteneva nella sua “casa di vetro”, lo studio che aveva
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costruito partendo da un pollaio nella sua residenza sull’isola di Wright tra il 1864
e il 1866. Per esempio la sua The Mountain Nymph emerge da uno sfondo nero,
ma quando Cameron si accinge a fare la foto “non poteva sapere dove sarebbe
finita la cascata di riccioli ribelli che scendevano fuori fuoco sul collo della figura,
né poteva vedere |'intensita del suo sguardo indagatore”.

I Greci attribuivano l'invenzione della pittura alla figlia di Butade, un vasaio di
Corinto. La giovane, innamorata di un uomo in procinto di partire per la guerra, ne
aveva ricavato un ritratto, ricalcandone la silhouette proiettata sulla parete dalla
luce di una lampada. Questo racconto associa la raffigurazione umana a una
dimensione magica e cultuale: un ritratto puo arrestare il tempo, fissare il ricordo,
eternare il transeunte. Il ritratto che Man Ray scattd a Lee Miller nel 1929 era
quello di un uomo innamorato che raffigura la sua amata come un angelo. Con gli
occhi chiusi, il collo proteso in avanti ed i capelli che sembrano mossi dal vento,
Lee Miller ricorda le figure volanti di Chagall. In realta la donna € fotografata in
piedi con il collo piegato all'indietro. Man Ray, ruotando limmagine su un lato,
ottiene |'effetto del volo e della leggerezza, e fissa per sempre la bellezza sfuggente
di Lee Miller, quasi anticipando il volo con cui la donna lo lascera, per tornare a
New York e volare verso il proprio futuro di fotografa.

Forse il ritratto ha il potere di anticipare, intuire, svelare un futuro prossimo a
venire. Il segreto, come nella Lettera rubata di Edgar Allan Poe, & proprio davanti
agli occhi di chi osserva. Di sicuro ha I'ambizione di un documento capace di
narrare ai posteri una vicenda vissuta fino al momento dello scatto, e sintesi di un
passato che si propone al futuro, & un attimo pieno di storia che aspetta domande
e che generosamente fornisce, o illude di fornire, risposte. In pittura come in
fotografia, nasce dall’esigenza di rappresentare una costruzione sociale,
raccontare il successo economico, l‘ascesa al potere, il momento cruciale
dell’esistenza, una visione artistica. Chiedere un ritratto presuppone sempre una
valida ragione personale, famigliare o di gruppo, e realizzarlo vuol dire soddisfare
esattamente quei presupposti.

Non accade questo quando si parla diselfie. Prodger sembra accoglierli

benevolmente quando afferma che “i selfie sono piu di semplici autoritratti fatti

con lo smartphone. Ritraggono un soggetto in un contesto, a riprova del fatto che
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“io c’ero” in un particolare momento o luogo, o in presenza di una certa persona.
La natura informale e divertente del selfie fa parte del suo fascino: solitamente
spensierati e venati di ironia, i selfie migliori sono reazioni spontanee a
circostanze, e non opere grevi di significato”.

Ma all’autoscatto digitale, seriale, universale, manca la sostanza del ritratto, il suo
essere pieno di contenuti espressi dal soggetto che vengono interpretati dal
fotografo e poi rilasciati al giudizio di chi osserva. Il ritratto ha un committente e
una causa, espliciti o meno; il selfie € un’attestazione temporanea di esistenza,
un hic et nunc nel quale spazio e tempo perdono spessore ed entrano nella
dimensione binaria del like. I selfie, come il contorno della mano, le iniziali del
nome, i cuoricini trafitti impressi su santuari, affreschi e tronchi d’albero, sono
I'espressione a livello elementari del bisogno umano di percepirsi esistenti, di
essere rassicurati sulla propria identita. La replicabilita infinita, la sottomissione
volontaria a precisi e ripetitivi canoni (labbra corrucciate, occhi che strizzano,
faccia imbronciata), sono antitetici rispetto all’elitarismo e alla ricerca individuale
di un ritratto. A ben altro livello si colloca quel particolare ritratto che e la
maschera. Se il ritratto € un gioco di ruolo € altrettanto vero che noi siamo
indistinguibili dal nostro ruolo. Il volto € una maschera che mette in crisi l'illusione
di una fisiognomica leggibile, e pone il fotografo di fronte alla sua difficolta di
penetrare |'altro. La maschera € involucro e simulacro, & I'ambiguita, la verita
perennemente altrove, non disposta sulla superficie che crediamo di decifrare.

Il fotografo si ritrova immerso in un gioco di sequenze che non € in grado di
interpretare, né tantomeno di governare. Non sa cosa fotografa, la maschera vale
per cido che nasconde, ma cid che nasconde & rimandato a un dopo, all’istante
successivo a quello dello scatto, e dunque destinato ad essere invisibile. Vedere |l
volto che sta dietro la maschera & impossibile, ma questo non significa che non vi
sia nulla. Cosi accade per le messe in scena di Cindy Sherman e per i
suoi autoritratti, una critica radicale all'idea aristocratica e poi borghese della
rappresentazione dell’'identita e persino della stessa sua possibilita.

Il libro di Prodger forse tradisce il titolo: non €, infatti, una storia del ritratto

fotografico, quanto, come nella presentazione € ben indicato, un personale profilo

storico del ritratto. Questa declinazione del tutto individuale € pertinente con l'idea
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stessa di ritratto, che non avra i risvolti pirandelliani della maschera, ma ha il
pregio di sfuggire ad un percorso preordinato e ideologico per adagiarsi sul ritmo
di una improvvisazione jazz, una variazione sempre diversa su un tema checi e o
che ci viene reso. Qui si concentra, probabilmente, la godibilita del libro e delle
sorprendenti foto che racchiude.

Phillip Peosd
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Phillip Prodger -Volti nel tempo,
una storia del ritratto fotografico

Giulio Einaudi Editore - Saggi - pp.240 - ISBN 9788806254056 - € 42,00

Elliott Erwitt:
154 fotografie vintage in mostra ad Abano Terme

di Elisabetta Agrati da https://ilfotografo.it/

Brasilia, Brazil, 1961 © Elliott Erwitt / Magnum Photos
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Dal 28 gennaio all’l11l giugno 2023 il Museo Villa Bassi Rathgeb di Abano
Terme ospita Elliott Erwitt. Vintage, mostra dedicata a uno dei piu grandi
maestri della fotografia, a cura di Marco Minuz.

La mostra € organizzata dall’Assessorato alla Cultura del Comune di Abano Terme
in collaborazione con Suazes e CoopCulture.

Elliott Erwitt: tra fotografie vintage e scatti iconici

La retrospettiva, che copre sessant’anni di storia della fotografia, riunisce
dunque 154 fotografie vintage di grande valore, raramente esposte al
pubblico, e trenta scatti davvero iconici del lavoro di Elliott Erwitt.

Si affrontano, cosi, le principali tematiche che caratterizzano la sua ricerca:
dall’integrazione razziale in America nel secondo dopoguerra alle mutazioni sociali
della societa americana, per proseguire con il tanto discusso tema del nudismo...
e poi ancora i cani, i bambini, i viaggi in tutto il mondo.

Immagini che raccontano una visione del mondo assolutamente unica e
personale, poco focalizzata sul contesto esterno e sul paesaggio e concentrata
su cio che fanno davvero le persone e gli animali. Sempre ritratti con
grande ironia. Come, infatti, dichiara lo stesso Erwitt: “Fare ridere la gente &€ uno
dei risultati piu alti che puoi ottenere. E quando riesci a far ridere e piangere
qualcuno, alternativamente, come fa Chaplin, questo ¢ il piu alto di tutti i risultati
possibili”.

d

Cheerleader, Gulfport, Mississippi, USA, 1954 © Elliott Erwitt / Magnum Photos

77



La mostra di Elliott Erwitt ad Abano Terme

L'allestimento, che vede fotografie inserite all'interno degli spazi di Villa Bassi
Rathgeb, permettera di valorizzare appieno gli interni della struttura museale,
creando un suggestivo dialogo.

Commenta il curatore della mostra Marco Minuz: «Abano con questa nuova
iniziativa prosegue in una direzione ben precisa che € quella di approfondire il
lavoro dei maestri indiscussi della scena fotografica internazionale con progetti di
approfondimenti creati ad hoc per offrire al pubblico un’offerta di
altissimo livello e connotare cosi gli spazi museali di Vila Bassi Rathgeb come
luogo di dialoghi e confronti multidisciplinari».

Il percorso espositivo sara arricchito da materiale audiovisivo che permettera
di approfondire ulteriormente il lavoro del grande fotografo.
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The French producer and filmmaker Pascal Thomas with his family, Paris, 1989 © Elliott Erwitt / Magnum Photos

Elliott Erwitt. Vintage

dal 28 gennaio all’11 giugno 2023

Museo Civico Villa Bassi Rathgeb - Via Appia Monterosso, 52 35031 Abano Terme (PD)
www.museovillabassiabano.it | villabassi@coopculture.it | 041 8627167
orario: lun-giovedi dalle 14.30 alle 19.00, martedi chiuso, mercoledi ingresso
speciale dalle 9.00 alle 13.00, ven-sab-domenica 10.00-13.00 / 14.30-19.00

E possibile concordare aperture al di fuori degli orari e dei giorni previsti

Tom Arndt — American Reflections
da https://exb.fr/

Dalla meta degli anni Sessanta, Tom Arndt si & affermato come uno dei principali
fotografi che hanno catturato lo spirito e I'atmosfera unici di Minneapolis, la citta
in cui € nato nel 1944. (...) Le sue immagini della citta fanno parte del campo della
Street Photography (...)

Tom Arndt, giovane fotografo, &€ pienamente consapevole di vivere in uno dei
periodi piu turbolenti del dopoguerra negli Stati Uniti. Un anno prima, nel luglio
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1967, Minneapolis era, sulla scia del movimento nazionale per i diritti civili, teatro
di rivolte razziali scatenate da decenni di brutalita della polizia. decenni di brutalita
della polizia nei confronti degli afroamericani che vivono nei quartieri settentrionali
della citta. A quel tempo Arndt utilizzava gia una fotocamera Leica a telemetro per
registrare I'evoluzione di molte strade di Minneapolis durante questo periodo di
grandi sconvolgimenti.

Tom Arndt, San Francisco, 1984 © Tom Arndt / Courtesy les Douches la Galerie, Paris

Dopo aver conseguito una laurea in fotografia presso I'Universita del Minnesota,
Twin Citta, ha affinato le sue capacita con fotografi e registi influenti come Jerome
Liebling, Elaine Mayes e Alan Downs. Tra gli altri, anche Robert Frank, Yasuhiro
Ishimoto e Bill Brandt hanno avuto un'influenza decisiva sul giovane fotografo. (...)
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Tom Arndt, Man riding a bus, Las Vegas, 1981 © Tom Arndt / Courtesy les Douches la Galerie, Paris
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Tom Arndt ha tratto grande beneficio dallo sviluppo sostenuto della collezione di
fotografia e del programma espositivo del Minneapolis Institute of Art (Mia) da
parte del primo curatore di fotografia del museo, Ted Hartwell, che ha conosciuto
al secondo anno di scuola di specializzazione. Il dinamismo del museo nel campo
della fotografia deve molto all'ambizione di Hartwell, al sostegno della comunita
filantropica della citta e, nei primi tempi del suo incarico, all'amicizia con John
Szarkowski, direttore e curatore del Dipartimento di Fotografia del Museum of
Modern Art di New York (MoMA) dal 1962 al 1991. Szarkowski, nativo del
Wisconsin, ha lavorato come fotografo dello staff del Nato nel Wisconsin, ha
lavorato come fotografo personale al Walker Arts Center di Minneapolis prima di
assumere l'incarico al MoMA. (...) John Szarkowski, che condivide la passione di
Arndt per la fotografia del Minnesota, avra un ruolo fondamentale nella carriera di
Arndt. La carriera di Arndt & stata segnata dall'acquisizione delle sue opere all'inizio
degli anni Ottanta per la collezione del MoMA. all'inizio degli anni '80 per la
collezione del MoMA.

Le fotografie di Minneapolis di Arndt, formalmente complesse, sono spesso
caratterizzate da vetrine in cui si riflettono il paesaggio urbano e gli edifici insieme
ai passanti, compreso il fotografo stesso, creando un effetto caleidoscopico. Un
altro tema preferito delle sue osservazioni visive sono le automobili e i camion
(mezzi di locomozione essenziali nella vita quotidiana del Minnesota), parcheggiati
o in circolazione per la citta e i suoi sobborghi.

Anche se scattata a Minneapolis, la fotografia intitolata 4th of July, Minneapolis
(1976) offre un'immagine diversa della citta. Tom Arndt cattura tre giovani
afroamericani vestiti secondo la moda dell'epoca alla moda dell'epoca, seduti con
disinvoltura sull'erba in attesa dei festeggiamenti del 4 luglio al Powderhorn Park,
al sud di Minneapolis. Questo parco si trova molto vicino al luogo in cui Tom Arndt
e cresciuto (e a circa un miglio da George Floyd Square). Il fotografo, che ha
frequentato il luogo da bambino, conosce bene la zona. Arndt non cerca di
nascondere la sua presenza alle persone che fotografa e spesso le coinvolge in una
conversazione.

Man carrying a Crate Barrel Box, Michigan ave Chicago, 1996 © Tom Arndt / Courtesy les Douches la Galerie, Paris
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Per lui e fondamentale che le persone che fotografa si sentano a proprio agio: un
modo di fare che crea una certa forma di intimita tra lui e i suoi soggetti.

Trentasei anni dopo, nella primavera e nell'estate del 2020, Tom Arndt ha
documentato la distruzione di Minneapolis in seguito all'uccisione di George Floyd
da parte di un agente di polizia il 27 maggio 2020 nella zona sud della citta - un
quartiere che il fotografo conosceva bene fin dalla sua infanzia. Yasufumi Nakamori

Estratti da "Tom Arndt e Minneapolis” riportato nell'lopera Tom Arndt: Riflessi
d’America (Atelier EXB, 2022)

.l i Tom Arndt : Reflets d’/Amérique
Atelier EXB (Editions Xavier Barral), 2022

Testi: Sarah Meister et Yasufumi Nakamori |cartonato | formato 24x31,5 cm.|
152 pagine | 86 fotografie B&n | ISBN : 978-2-36511-342-7 | 45,00

Simone Martinetto — Cinema interiore
da https://www.studiocenacchi.com/

Sabato 21 gennaio 2023 e stata inaugurata negli gli spazi di Studio Cenacchi
Arte Contemporanea, in Via Santo Stefano 63 a Bologna CINEMA INTERIORE,
mostra personale di Simone Martinetto. L'esposizione & a cura di Maria Chiara
Wang, autrice del testo critico.

The eye da Unexpected Cinema © Simone Martinetto
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In galleria sono esposte due ricerche fotografiche: UNEXPECTED CINEMA e I
SHUT MY EYES IN ORDER TO SEE. Distinte nello spunto che le ha originate, le
due serie sono presentate insieme perché unite dalla peculiare sensibilita dello
sguardo di Martinetto che connota il suo lavoro di fotografo come la sua vita. Una
profondita poetica che attraverso il potere simbolico dell’evocazione e della
contemplazione traduce le immagini in piccole sorprese visive, raffinate ed
originali.

Scrive Maria Chiara Wang nel testo critico:

In Unexpected Cinema vi € un ribaltamento di prospettiva: gli scatti selezionati
ritraggono quelle “presenze-fantasma”, persone e oggetti, che animano la
macchina del cinema restando solitamente nell’'ombra e rendendola possibile; sono
piccole “epifanie” colte e immortalate dall’obiettivo del fotografo di scena, un
cinema nel cinema, una storia che corre parallela a quella principale, un altro
racconto possibile e inaspettato.

Contemplation n.4 Doyeon da I Shut My Eyes in Order to See © Simone Martinetto

In I Shut My Eyes in Order to See la visione diventa interiore, si trasforma in
contemplazione, in silenzio, il ritmo rallenta, le immagini si quietano, diventano
paesaggi della mente. [...] Nella caotica isola di Manhattan, nel cuore della Grande
Mela, c’é chi riesce a fermare il flusso, a restare nel presente e a lasciare scivolare
via i pensieri grazie alla pratica della meditazione: Doyeon, giovane monaca
buddista coreana, che vive in un piccolo tempio in mezzo ai grattacieli, Cliff che
lavora come broker assicurativo e Michael che € un atleta nelle ultramarathon di
cento km di lunghezza. Questa serie di trittici €, quindi, un invito - riportando le
parole dello stesso Martinetto — a chiudere gli occhi per vedere davvero.

Parallelamente alla mostra citata si segnala l'altra personale di Simone
Martinetto SOLLEVARE LO SPECCHIO, che inaugurera martedi 24 gennaio nello
spazio espositivo del Cinema Lumiere in Piazzetta P.P.Pasolini 2/b presso
la Cineteca di Bologna. La mostra, incentrata sul lavoro di fotografo di cinema,
chiudera il 28 febbraio. Le fotografie in mostra presso la Cineteca sono in vendita
tramite la galleria.
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Simone Martinetto - Cinema interiore

dal 21 gennaio al 4 marzo 2023

Studio Cenacchi Arte Contemporanea, Via Santo Stefano 63, Bologna
orario: da martedi a sabato ore 16,00 — 19,30 o su appuntamento - domenica,
lunedi e altri periodi su appuntamento:

+39 051 265517 | e-mail: galleria@studiocenacchi.com

Fotografare le fragilita umane.
Sam Taylor-Johnson in mostra a Roma

di Valentina Muzi da https://www.artribune.com/

Cavi, funi, gru, carrucole si stagliano nel roccioso deserto della California. ecco il
set di Sam Taylor-Johnson, che torna nella galleria Lorcan O’Neill a Roma con una
serie di autoritratti fotografici ispirati alle vulnerabilita umane

Wired (Hare), 2020 © courtesy of artist and galleria Galleria Lorcan O’Neill

A poca distanza da Hollywood si trova il parco naturale di Joshua Tree. “Un luogo
spirituale, quasi ultraterreno®™, lo definisce la fotografa e cineasta Sam Taylor-
Johnson (Londra, 1967), “in cui gli alberi possono vivere fino a 1000 anni®. Qui &
nato Wired, il nuovo progetto realizzato dall’artista londinese nel 2020 e
attualmente ospitato negli spazi della galleria Lorcan O’Neill di Roma.

La mostra di Sam Taylor-Johnson a Roma

Un cielo terso fa da sfondo al set allestito di Sam Taylor-Johnson, dove le rocce
lunari del deserto marcano l‘orizzonte. E qui che I'artista si autoritrae mentre
€@ sospesa a mezz'aria, appesa a testa in giu a gru e carrucole. Le esili forme di
Taylor-Johnson e la sua lunga chioma bionda irrompono nella natura
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incontaminata e selvaggia del parco, dove oggetti distorcono e alterano la scena.
Macchine vintage si fanno trofeo di un‘epoca viva e festosa. Fondali cinematografici
si innestano nel paesaggio creando un varco nel quale il pubblico “entra” in un‘altra
epoca; palloncini colorati fluttuano insieme all’artista (e allo spettatore) fra le
nuvole, lasciando a terra sensazioni e ricordi pesanti.

Wired (Pink Mercedes Vertical), 2020 © courtesy of artist and galleria Galleria Lorcan O’Neill

Le fotografie di Sam Taylor-Johnson

La particolarita delle foto € nella resa veritiera di tutta la “struttura portante
necessaria all’artista per rimanere sospesa in aria. Cavi d’acciaio, gru e carrucole
si mostrano nella loro interezza, senza inutili abbellimenti. Un gesto con il quale
non solo si restituisce una diapositiva reale del set, ma anche I'equilibrio armonico
tra tutti gli elementi (naturali e artificiali).

14

--- per altre immagini: link

Sam Taylor-Johnson - Wired

dal 22 dicembre 2022 al 23 marzo 2’023

Galleria Lorcan O’Neill, Vicolo dei Catinari 3, 00186 Roma, & 39 06 6889-2980
www.lorcanoneill.com |mail@lorcanoneill.com

orario: dal martedi al sabato dalle 11:00 alle 19:00

Kertész in Corsica
da https://loeildelaphotographie.com/

Uno sguardo sereno e tagliente sulla Corsica

Uomini in nero seduti sul muro della chiesa di Piana; al limite dell'lombra, un cane

bianco addormentato ai loro piedi. La visione non potrebbe essere piu normale per

I'abitante dell'isola. Fatta eccezione per il fotografo che ha assistito alla
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scena! Questa fotografia € sicuramente la pitu nota del reportage che André
Kertész realizzo in Corsica nel 1933 per la rivista Art et Médecine .

Sbarcato sull'isola a maggio, segue una rotta che parte da Ajaccio, risale la costa
occidentale verso Piana, Porto, Calvi, Ile-Rousse, passa per Corte per raggiungere
Porto-Vecchio, Sartene e Bonifacio via terra per poi tornare a il continente via
Ajaccio.
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© André Kertész - Courtesy Trans Photographic Press

E la prima volta che André Kertész viene in Corsica (pochi anni prima del fotografo
ungherese Emeric Feher [1] ). Nonostante un breve soggiorno a cui si aggiungono
le difficolta di viaggio sull'isola in quel periodo, André Kertész beneficia di contatti
in loco - stando al suo libro fotografico — che lo aiutano a organizzare il suo
reportage (come si fa altrove ancora oggi in questo campo).

Dotato di diversi formati fotografici argento bianco e nero, a volte viaggiando in
auto, a volte in pullman della compagnia PLM [2]su strade non sempre molto
percorribili, André Kertész fotografa la Corsica tra le due guerre: un'isola piuttosto
rurale ancora molto lontana da una certa modernita continentale. Il reportage che
produce é ricco di paesaggi, scene di vita quotidiana e attivita umane ma include
pochi ritratti in posa come quello realizzato a Bonifacio sulla terrazza di un caffe.

Quando il numero della rivista apparve nel dicembre 1933, furono pubblicate 13
fotografie mentre il rapporto ne includeva piu di cento. Questo tipo di commissione
gli ha dato 'opportunita di riconnettersi con la fotografia di paesaggio.

Per la maggior parte inedite, le fotografie che qui abbiamo scelto rivelano una serie
lontana da ogni visione turistica e ci informano sull'approccio estetico e
documentaristico che André Kertész ha sul mondo che lo circonda.
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© André Kertész - Courtesy Trans Photographic Press

Mentre in questo periodo il famoso fotografo ed editore d'arte corso Ange
Tomasi [3]stila un formidabile inventario fotografico della Corsica - nulla gli
sfugge e rari sono i villaggi che non conosce -, da parte sua André Kertész adotta,
durante il suo breve soggiorno, un discreto distacco con i personaggi e le situazioni
che incontra, quella del testimone discreto della scena: notabili Ajacciens nel bel
mezzo di una conversazione in Place des Palmiers, una commessa vestita di nero
in un mercato, o anche giocatori di bocce a Ile-Rousse... Il punto di vista del
fotografo diventa quindi quello dello spettatore. Si tratta di vedere senza essere
invadenti. I primi piani nei paesaggi ammorbidiscono la frontalita che emana da
essi ed esaltano la profondita di campo, permettendo allo sguardo di prendersi il
tempo di vedere e scrutare il minimo dettaglio; la fotografia dell'oratorio sulla
route des Sanguinaires, tra le altre immagini della serie, € un esempio
particolarmente interessante. Inoltre, quando fotografa la casa natale di
Bonaparte ad Ajaccio, gioca sull'effetto fotografico della veduta dall'alto, come in
certe vedute di Parigi. La composizione delle sue immagini invita lo spettatore a
scoprire e viaggiare. I primi piani con figure in ombra spesso creano un'atmosfera
pacifica che da anche una nozione di scala specifica alla fotografia di paesaggio del
XIX secolo. Ma non solo, perché quando André Kertész fotografa una grotta marina
a Bonifacio, emerge uno spirito di avventura proprio degli straordinari racconti di
viaggio di Jules Verne. Tuttavia, le strade corse di questo periodo riservano molte
sorprese: André Kertész vi fa incontri che lo sfidano, come la donna in groppa a
un asino con il suo parasole, il muflone altezzoso e fiero, il pastore e il suo gregge
o lI'uomo scortato da due gendarmi a cavallo, che aggiunge un lato romantico a la
serie. E poi ci sono aspetti piu comici illustrati dal pullman bloccato sulla strada a
causa di una frana (cosa che a volte accade ancora oggi nei paesi di montagna).
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© André Kertész - Courtesy Trans Photographic Press

Qui la luce mediterranea inonda il paesaggio per sublimarlo talvolta nel Golfo di
Porto o nelle Isole Sanguinarie con un contrasto amplificato dal bianco e nero. I
paesaggi granitici, che sembrano custodire un segreto per gli iniziati, si affiancano
all'attivita umana e pastorale di questa Corsica degli anni Trenta. Sempre a una
buona distanza, né troppo vicino né troppo lontano, André Kertész sa essere
discreto e associarci a bellissimi incontri, soprattutto a Piana con questi tre uomini
sorridenti maliziosamente seduti sul muretto della chiesa di Santa Maria Assunta.

Cosi, le scene di vita quotidiana si susseguono e scandiscono con tenerezza l'intero
racconto, alternandosi ai paesaggi: pescatori che riparano le reti, bambini che
giocano per le strade, corteo di colleghi, contadini a cavallo, o anche questa
discreta donna appoggiata al angolo di un edificio a Sarténe, sembra aspettare il
fotografo osservandone i gesti.

Cosi, come e quando i suoi vagabondaggi corsi, André Kertész realizza con il suo
sguardo acuto, il rapporto su una Corsica ormai scomparsa che ci fa piacere
scoprire in questo libro.

Marcel Fortini
Direttore del Centro Mediterraneo di Fotografia

[1] Emeric Féher (Ungheria 1904 - Francia 1966) fotografd la Corsica nel 1935 e
1939 durante un viaggio turistico e nel 1965 per un ordine sul turismo. Collabora
con riviste e industrie farmaceutiche. Il Museu di a Corsica di Corti gli ha dedicato
una mostra nel 1995.

[2] Parigi-Lione-Mediterraneo

[3] Ange Tomasi (Corte 1884 — Ajaccio 1950).

---per altre immagini: link
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André Kertész — In Corsica

Trans Photographic Press | Libro rilegato in tela con copertina stampata | Formato 23
cm x 28 cm | 112 pagine | Testi bilingue (francese e corso): Gilles Désiré chiamato
Gosset, Marcel Fortini, Matthieu Rivallin | 50 fotografie, | documenti di stampa a due
colori e quadricromia su carta patinata opaca 170 gr.

www.transphotographic.com

Una mostra con lo stesso titolo gli rende omaggio:
dal 15 febbraio al 22 marzo 2023 al
Musée de Bastia, Place du donjon La Citadelle 20200 Bastia.? 04 95 31 09 12
https://musee.bastia.corsica/infos-pratiques/ | email: musee-bastia@bastia.corsica
orario : dalle 9:00 - 12:00 e 14:00 - 17:00 - Chiuso la domenica e il lunedi.

Roger Mayne: What he saved for his family
da https://gittermangallery.com/

La Gitterman Gallery e orgogliosa di esporre la mostra di vintage inbianco e nero
“"What he saved for his family” (Quello che ha salvato per la sua famiglia) di Roger
Mayne (1929-2014).

La mostra presenta alcune delle immagini piu famose del corpo fondamentale di
Roger Mayne, il lavoro per le strade di West London e simili quartieri popolari della
Gran Bretagna negli anni '50 ed all'inizio degli anni '60 che lo hanno reso uno dei
piu importanti fotografi britannici del dopoguerra.

Girl Jiving , Southam Street, North Kensington, London 1957 © Roger Mayne
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La maggior parte delle stampe in mostra proviene da Ann's Box, una selezione di
stampe che Roger ha messo da parte per questa moglie Ann Jellicoe (1927-2017)
e per la loro famiglia. La selezione e iniziata quando ho visitato Roger per la prima
volta dopo la presentazione e la raccomandazione del suo commerciante londinese,
Zelda Cheatle, che ha chiuso la sua galleria a Londra nel 2005. Abbiamo cosi deciso
di selezionare alcune delle ultime stampe vintage delle sue opere piu note. —Tom
Gittermann

Roger Mayne si interesso per la prima volta alla fotografia mentre studiava chimica
al Balliol College, Universita di Oxford, dal 1947 al 1951. Nel 1953 sviluppo un
interesse per la St. Ives School, che abbracciava il movimento astratto
d'avanguardia, e divenne amico dei pittori Terry Frost, Patrick Heron e Roger
Hilton. Mayne stampava consapevolmente ad alto contrasto e prediligeva stampe
grandi [per l'epoca] e composizioni grafiche strette per enfatizzare le qualita
formali del suo lavoro e dialogare con la pittura dell'epoca.

o~

2 -

Throgmorton Street, City of London,1960 © Roger Mayne

Le fotografie di Mayne evocano un momento particolare della Gran Bretagna del
dopoguerra, quando erano ancora presenti le difficolta causate dalla guerra e dal
razionamento. Le fotografie di Mayne riflettono la positiva vita comunitaria nelle
strade che presto sarebbe giunta al termine con la ricostruzione e |la
modernizzazione di molti quartieri popolari. Le sue immagini di queste comunita e
delle persone: orsacchiotti, ragazze che ballano e bambini che giocano per strada,
preservano lo spirito di questi quartieri. Nel 1959 le immagini di Mayne erano cosi
indicative di questo periodo che Vogue le uso per illustrare gli stili adolescenziali.

Colin Maclnnes ha usato una delle sue immagini sulla copertina di Absolute
Beginners, un romanzo raccontato in prima persona da un adolescente fotografo
freelance residente a West London che commentava la cultura giovanile
dell'epoca. Le fotografie di Mayne sono state successivamente utilizzate nel film
del 1986 di Absolute Beginners di Julien Temple sia come immagini del
protagonista che come ispirazione per la cinematografia e il design dei costumi.

Mayne ha lavorato come fotografo freelance e le sue fotografie sono state
riprodotte regolarmente su riviste e giornali. Il suo lavoro e stato incluso in mostre
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collettive negli anni '50 presso le Combined Societies, un gruppo progressista di
societa fotografiche locali in Gran Bretagna che si & staccato dalla Royal
Photographic Society.
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Teddy Boy Group,Princedale Road, North Kensington, London 1957 © Roger Mayne

Il suo lavoro € stato anche incluso in Subjektive Fotografie in Germany di Otto
Steinert, una serie di mostre collettive e libri di fotografia internazionale che
enfatizzano |'espressione personale e il potenziale estetico del mezzo. Mayne ha
tenuto mostre personali nel 1956 alla George Eastman House di Rochester, NY e
all'Institute of Contemporary Arts di Londra. Gia nel 1956-57 il Museum of Modern
Art di New York e I'Art Institute di Chicago acquisirono le sue opere.

Il lavoro di Mayne €& stato raccolto da numerose istituzioni tra cui: Art Institute of
Chicago; Consiglio delle arti della Gran Bretagna; Biblioteca Nazionale; Museo
d'arte di Denver; Museo George Eastman; Museo J. Paul Getty; Museo d'arte della
contea di Los Angeles; Museo Metropolitano d'Arte; Museo d'arte di
Milwaukee; Museo delle Belle Arti, Houston; Museo Folkwang; Museo d'Arte
Moderna, New York; National Portrait Gallery, Londra; Galleria Nazionale
dell'Australia; Galleria Nazionale del Canada; Galleria Nazionale di Victoria; Il
Museo d'Arte Nelson-Atkins; Galleria nazionale scozzese; Museo d'arte
dell'Universita di Princeton; Tate Gran Bretagna; e il Victoria and Albert Museum.

Sebbene il suo talento come fotografo sia stato riconosciuto all'inizio della sua
carriera, € stata la sua mostra personale al Victoria and Albert Museum nel 1986
e il successivo utilizzo delle sue immagini su copertine di album e sfondi di concerti
per il musicista Morrissey negli anni '90 a rinnovare l'interesse per il suo lavoro. Piu
recentemente, il lavoro di Mayne é stato recentemente presentato in Postwar and
Modern, New Art in Britain 1945-1965 al Barbican, Londra nel 2022; Roger Mayne
alla The Photographers' Gallery, Londra nel 2017; Roger Mayne: Aspects of a Great
Photographer alla Victoria Gallery, Bath nel 2013; Come siamo: fotografare la
Gran Bretagna alla Tate Britain nel 2007; Making History alla Tate Liverpool nel
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2006 e Art of the '60s alla Tate Britain nel 2004. Questa € la quinta mostra del
lavoro di Roger Mayne alla Gitterman Gallery.

Goalie, Brindley Road, Paddington, London 1956 © Roger Mayne
--- per altre immagini: link

Roger Mayne - What he saved for his family

dal 17 gennaio al 25 marzo 2023

Gitterman Gallery, 3 East 66th Street, 1B | New York, NY 10065 | 7 212 734 0868
https://www.gittermangallery.com/ | Email: info@gittermangallery.com
orario: dal martedi al sabato, dalle 11:00 alle 18:00

Shawn W.Walker: Lost and Found

da https://www.brucesilverstein.com/

"Cerco di riflettere sugli aspetti positivi della mia comunita e di vedere la relazione
tra le varie comunita di colore. Il mio lavoro riflette un'estetica nera ma cerca di
parlare a tutti".

La Bruce Silverstein Gallery € lieta di presentare Shawn Walker: Lost & Found,
(Perso e trovato) una mostra di stampe espositive riscoperte da uno dei membri
fondatori del Kamoinge Workshop. Queste straordinarie fotografie, realizzate nel
primo decennio dei sessant'anni di carriera dell'artista, ritraggono e immortalano
membri della comunita dell'artista troppo spesso trascurati e invisibili, fungendo
da finestra sulle origini della pratica creativa dell'artista. Dopo essere rimaste
dormienti, conservate al sicuro e dimenticate negli archivi del Centro Schomburg

91


https://gittermangallery.com/exhibition/131/exhibition_works/
https://www.gittermangallery.com/
mailto:info@gittermangallery.com

per la ricerca sulla cultura nera per oltre mezzo secolo e ora ricongiunte con
I'artista, molte delle fotografie esposte in Lost and Found vengono mostrate al
pubblico per la prima volta tempo. Sono alcune delle poche prime stampe ancora
in possesso dell'artista dopo il suo archivio di oltre 100.

Untitled Cuba #3, 1968 © Shawn W. Walker

Shawn W. Walker (nato nel 1940) e nato e cresciuto ad Harlem, New York, con
genitori originari di "The Jim Crow South". Diventato maggiorenne, si ¢&
appassionato alla fotografia tramite suo zio, un appassionato fotografo di
strada. Intorno al 1960 Walker inizido a percorrere le strade del suo quartiere di
Harlem con la sua macchina fotografica, documentando la vita di una comunita
vivace e diversificata. Nel 1963, un amico di Walker lo invitd a West 112 Street ad
Harlem, nell'appartamento di Al Fennar, dove incontrd e si uni ai fotografi che
divennero The Kamoinge Workshop, un collettivo appena formato di fotografi neri
locali che condividevano l'obiettivo comune di aumentare la percezione di la
comunita nera in America e all'estero attraverso immagini positive. Il Kamoinge
Workshop continua ad essere il collettivo fotografico piu longevo al mondo ed &
stato recentemente presentato in mostre al Virginia Museum of Fine Art, al Whitney
e al Getty. Walker rimane un membro attivo del Workshop fino ad oggi.

Attraverso Kamoinge, Walker e stato esposto a artisti come Louis Draper, Adger
Cowans, Roy DeCarava, Al Fennar e, soprattutto, Ray Frances, Walker ha ricevuto
la sua vera educazione, frequentando settimanalmente critiche di fotografia e
discussioni approfondite e lezioni di pittura, cinema, letteratura e jazz. Ha svolto
spesso due o tre lavori per mantenersi durante questi primi anni, ma nel 1965 ¢&
entrato a far parte come membro fondatore del Third World Newsreel, insieme alla
sua altra posizione come fotografo dello staff per I'Harlem Daily. Mentre faceva
parte dello staff del Newsreel, gli &€ stato assegnato un importante tour di tre mesi
a Cuba dove avrebbe fotografato la vita di tutti i giorni, creando in particolare un
film che documentasse la costruzione di una nuova scuola. Questo viaggio, per
quanto riuscito, portd Walker a essere elencato dall'FBI come una minaccia
interna. Decidendo di restare fuori dagli Stati Uniti, fu invitato in Guyana per
visitare un amico. Mentre era in Guyana, si € assimilato a una cultura vicina alla
sua, affermando: “"Quando ho viaggiato per fotografare, non mi sono mai sentito
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incline a visitare I'Europa; Mi sono sempre sentito in contatto con le persone in
Africa”. In questa mostra sono esposte opere provenienti da Cuba e dalla Guyana.

East Harlem, 1970 © Shawn W. Walker

Walker ha iniziato a fotografare le sfilate a New York City a partire dal 1960. Walker
ha considerato questi incontri come un'opportunita per esplorare, integrare e
conoscere sé stesso all'interno di altre tradizioni ancestrali. Come la maggior parte
dei neri americani, Walker non conosce le sue radici culturali; le sue origini familiari
si perdono in anni di imperialismo e schiavitu. Walker afferma: "Volevo sapere
come nascono questi rituali e cosa significano per quella specifica cultura”. Le
immagini di Walker rivelerebbero paradossi e sfumature della vita dei suoi
soggetti. Continua la sua serie Parade oggi, ma su base limitata.

Fu tra la fine degli anni '50 e l'inizio degli anni '60 quando la droga inizio a
devastare la comunita di Walker - "circa il 75% dei ragazzi con cui sono cresciuto
e morto, € stato messo fuori combattimento o e finito in prigione - questa era una
situazione intenzionale creata per distruggerci come popolo”. L'uso e l'abuso di
droghe hanno cambiato completamente il panorama del quartiere di Walker e
Walker & caduto preda del suo fascino. Come afferma Walker, "la maggior parte
delle foto che ho scattato per la mia serie sulla droga erano solo istantanee veloci
delle persone con cui uscivo in quel momento". Le immagini risultanti si sono
dimostrate tra le piu intime di Walker e sono state successivamente presentate in
un'esposizione della rivista Essence nel 1970. Walker nota che ha scelto di seguire
la sua arte e non la strada. Negli anni '70 si trasferi tra la 6th Avenue e la 38th
Street in un'area in cui molti altri membri dei Kamoinge avevano studi e,
successivamente, si & trasferito nel Bronx per un breve periodo. E tornato ad
Harlem all'inizio degli anni '80.
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La Marqu:ta, East Har/em, 1963 © Shawn W. Walker

Nel 1980, Shawn Walker ha conseguito il BFA presso I'Empire State College e ha
inseghato fotografia al City College di New York per quasi 40 anni. Oltre a
insegnare al City College, Walker ha anche insegnato a York, BMCC,
Queensborough e molti altri programmi.

Le fotografie di Shawn Walker sono state ampiamente esposte in tutto il paese in
mostre personali e insieme ad altri fotografi Kamoinge. Working Together: Louis
Draper e The Photographs of the Kamoinge Workshop hanno viaggiato negli Stati
Uniti, iniziando in Virginia e finendo al Getty.

Il lavoro di Walker & stato anche incluso in numerose pubblicazioni come Working
Together: Louis Draper and the Kamoinge Workshop (Virginia Museum of Fine
Arts, 2020); Senza tempo: fotografie di Kamoinge (Schiffer, 2015); Il sé in bianco
e nero: razza e soggettivita nella fotografia americana del dopoguerra (Dartmouth,
2010); Impegnato per l'immagine: fotografi neri contemporanei (Brooklyn
Museum of Art, 2001); Nueva Luz: un diario fotografico, volumi 5-8 (En Foco,
1997); Riflessioni in nero: una storia di fotografi neri (WW Norton, 2000); e An
Illustrated Bio-Bibliography of Black Photographers, 1940-1988 (Garland, 1989).

Il lavoro di Shawn Walker fa parte di numerose collezioni pubbliche, tra cui il
Brooklyn Museum of Art, Brooklyn, NY; Collezione Harlem Arts, New York, New
York; Istituto James Van Der Zee, New York, NY.; Museo di Arte Moderna, New
York, NY; Museo di Arte Moderna, San Francisco, CA; Museo nazionale
afroamericano, Wilberforce, OH; Biblioteca pubblica di New York, filiale principale,
New York, NY; Il Centro Schomburg per la ricerca sulla cultura nera; Lo Studio
Museum, New York, New York; Whitney Museum of American Art, New York, New
York; Getty, Los Angeles, CA; Museo delle Belle Arti della Virginia, Richmond,
VA; e la Fondazione William Patterson. L'archivio di Walker & conservato presso la
Library of Congress di Washington, DC.
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117 St. (Lenox- 7th Ave), 1963 © Shawn W. Walker

--- Per altre immagini: link

Shawn Walker - Lost and Found

dal 26 gennaio all’l1 marzo 2023

Bruce Silverstein Gallery, 529 West 20th Street, 3°piano/Suite 3W, New York, NY 10011
212-627-3930| www.brucesilverstein.com | inquiries@brucesilverstein.com
orario: dal martedi al sabato, dalle 10:00 alle 18:00

Vera Lini. Dark and light peach blossoms

da https://www.arte.go.it/

I boccioli di fiori di pesco sono per la fotografa milanese Vera Lini, che si fa
conoscere artisticamente utilizzando uno pseudonimo, un simbolo di delicatezza e
fragilita e rappresentano metaforicamente il dialogo tra I'uomo e la natura. Esposti
oltre 30 scatti. In vetrina alcune prove stampate su plexiglass.

Le immagini di rami delicati costellati da gemme evanescenti raffigurano qualcosa
di etereo e luminoso, fragile e lieve. Si tratta di una bellezza temporanea, fugace
e cangiante, che ha nel movimento e nella transitorieta la sua essenza. Siamo
quindi vicini al pensiero orientale sotteso a questo concetto. In Giappone, per
esempio il Bello € “nascosto” dal simbolo. Mono No Aware significa letteralmente
“percezione della caducita” ed € ben intesa negli Haiku, le brevi e malinconiche
poesie spesso dedicate alla contemplazione della natura. Aware e ogni cosa che e
destinata a trasformarsi nel generale ciclo continuo, compreso |'uomo. Dunque la
bellezza trascende la pura forma fisica del corpo che assume transitorieta. Il Bello
in Asia € lo sfondo apparentemente vuoto degli scenari naturali. Anche il motivo
dei fiori di pesco rientra nella tradizionale iconografia d’Oriente.
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© Vera Lini

La fotografa presenta due serie dei medesimi soggetti, una in bianco e una in nero,
come a voler testimoniare la doppia anima della ricerca sulla natura. Il bianco della
purezza esprime gioia e serenita. Il nero allude a quel qualcosa di tremendo che si
nasconde a volte nella bellezza caduca, misteriosa ed oscura.

Le fotografie sono state lavorate in post-produzione, in modo da raggiungere un
linguaggio il pit possibile essenziale. Vera Lini &€ anche un architetto e una certa
impostazione geometrica della composizione tradisce questa sua attivita.

I rami e le foglie diventano segni grafici, una sorta di scrittura del meraviglioso
libro della natura.

Vera Lini si laurea in Architettura al Politecnico di Milano nel 1997. Dopo prestigiose
collaborazioni, si dedica alla libera professione e fonda nel 2014 il proprio Studio
di Architettura. Da adolescente si avvicina al mondo della fotografia, complice la
possibilita di sperimentare con fotocamere professionali (una Hasselblad e una
Olympus), apprendendo i primi rudimenti. Seguira successivamente corsi con
fotografi professionisti. La fotografia per lei € metodo e mezzo di espressione in un
contesto poetico ed estetico.

Vera Lini. Dark and light peach blossoms

dal 25 gennaio al 12 febbraio 2023

Libreria Bocca, Galleria Vittorio Emanuele I, 12, Milano, 20121 Italia | 2 02 86462321
orario: dal lunedi al sabato 10:00-19:00, domenica 19:00-13.30
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Antonella Gandini: In-naturale

Comunicato Stampa

L’Archivio storico Fondazione Negri di Brescia rinnova il proprio interesse per la
fotografia contemporanea presentando la mostra personale di Antonella Gandini,
che interpreta in modo singolare il concetto di naturalita.

Dal 4 febbraio 2023 al 25 marzo 2023, nello Spazio della galleria saranno esposti
lavori fotografici, anche di grande formato, che vanno dalla serie analogica, stampe
vintage, realizzate dall’autrice dagli anni 2000, a una piu recente selezione di
immagini in dialogo con il disegno.

© Antonella Gandini

La mostra &€ accompagnata da un libro di recente pubblicazione, curato da Manuela
De Leonardis, gia presentato in Palazzo Te a Mantova, al Macof di Brescia e
prossimamente, il 7 febbraio 2023 alla Galleria Nazionale d’Arte Moderna e
Contemporanea di Roma, nel quale si evidenzia I'aspetto metamorfico del lavoro
dell’autrice che si dedica alla fotografia dopo una lunga sperimentazione dei
procedimenti pittorici e calcografici, rimettendo incessantemente in discussione il
potenziale di oghi mezzo.

L'interesse dell’artista per la fotografia, interpretata in maniera intimistica e
personale, mette in discussione il rapporto immagine-rappresentazione indagando
le nuove tecnologie alla luce della tradizione delle arti visive, da cui deriva la sua
formazione. Le costanti rintracciabili nel suo eclettico lavoro sono accompagnate
da una consolidata capacita tecnica e uno spirito interpretativo di matrice
surreale, totalmente indipendente rispetto allo strumento utilizzato. Realizzato
appositamente per l'esposizione, un video rivela, attraverso un lento progressivo
movimento, |'aspetto corporeo e seduttivo delle forme naturali.

Nata nel 1958, Antonella Gandini, vive a Monzambano-Mantova. La sua formazione

all’Accademia di Belle Arti G.B.Cignaroli di Verona & stata prevalentemente

indirizzata alla pittura e alle tecniche grafiche, per le quali ottiene immediati

riconoscimenti. Interessata agli studi filosofici si laurea all’'Universita di Verona con
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una tesi in Estetica. Selezionata per il Corso Internazionale di disegno della
Fondazione Ratti, tenuto da Gerhard Ricther, la pratica disegnativa accompagnera
costantemente la sua ricerca. Dopo aver utilizzato la pittura richiamandosi a certi
procedimenti surrealisti, si dedica alla fotografia utilizzando principalmente il
metodo analogico. Numerose le partecipazioni a mostre collettive e personali, la
piu recente allo Spazio Te, Palazzo Te, Mantova, 2022. Fa parte dell’Associazione
Donne Fotografe Italiane con la quale promuove diverse iniziative riguardanti le
questioni di genere, come la recente esposizione Scolpite, Palazzo Reale, Milano,
2021. www.antonellagandini.it

L’evento & organizzato dall’ ARCHIVIO FONDAZIONE NEGRI, nell’'ambito delle
celebrazioni di” Brescia-Bergamo, Capitali della cultura 2023".

Il ricavato della vendita del libro bilingue italiano-inglese, realizzato con il
contributo di Luisa Roberta Barbiani e Carlo Leo consulenti finanziari, disponibile
in galleria, sara devoluto all’Associazione Casa delle Donne, Centro Antiviolenza di
Brescia.

Antonella Gandini: In-naturale

SPAZIO FONDAZIONE NEGRI, via Calatafimi, 12-14, Brescia

dal 4 febbraio al 25 marzo 2023

Inaugurazione : sabato 4 febbraio 2023, ore 18:00

orari galleria: martedi-venerdi , 16.00-19.00 sabato15.00-19.00
info@spaziofondazionenegri.it - www.negri.it

telefono fisso 030 41365 - mobile 3381000872

Matteo Piacenti — Nel giardino dei corpi svelati

da https://www.culturabologna.it/

Nel giardino dei corpi svelati — 2022 © Matteo Piacenti
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IGOR libreria e Senape Vivaio Urbano nell'ambito di ART CITY Bologna
presentano MATTEO PIACENTI - NEL GIARDINO DEI CORPI SVELATI, a cura
di Leonardo Iuffrida e promossa da IGOR Libreria.

Matteo Piacenti espone le fotografie di nudo scattate durante la sua prima
performance collettiva. Il progetto mette in luce la centralita del corpo nella
contemporaneita e I'urgente desiderio di autenticita, contatto e senso di comunita
della nostra societa.

Ricerca di like e follower, stereotipi di genere e l'imposizione di irraggiungibili
standard di bellezza ci intrappolano in un costante sforzo performativo di
spettacolarizzazione della nostra identita.

In un tempo in cui la realta virtuale sostituisce la nostra vita in modo
totalizzante e in cui il corpo € diventato uno dei principali strumenti per acquisire
valore sociale, @ necessario riportare I'attenzione sull’autenticita e I'unicita,
ma anche sulla presenza, la fisicita, I'attiva partecipazione, I'empatia, il
senso di comunita e la connessione con l'altro nella vita reale. Senza filtri.

Da queste riflessioni nasce il progetto di Piacenti, che ha pubblicato un annuncio
alla ricerca di soggetti disposti letteralmente a scoprirsi, vestiti compresi, durante
una performance inclusiva. Nessuna attivita da svolgere, se non |'esortazione a
sentire il proprio corpo, a ritrovare la parte piu autentica di sé, a connettersi con
sé stessi e gli altri. Oltre le apparenze.

Le foto sono esposte in mostra nella medesima sala in cui si € svolta la
performance, per avvicinare il fruitore all’evento trascorso. Scatti che, fungendo
da tramite per un’esperienza da sperimentare al di fuori dell'immagine, vivificano
il reale, riportando il contatto e la partecipazione nella dimensione fisica.
Attraversando la vegetazione di Senape e la cultura di IGOR Libreria, si viene
accolti tra le lenzuola di un metaforico letto in cui ritrovarsi senza barriere. Lo
spazio diventa un tangibile Eden, dove & germinata una rete umana che vuole
giungere alle radici profonde dell’essere.

MATTEO PIACENTI: rappresentante della huova generazione di fotografi
dell’Archivio Storico Istituto Luce. Le sue opere sono state esposte presso WeGil
di Roma, The Crypt Gallery di Londra, Teatro India di Roma, 29 Arts in Progress
Gallery di Milano, Museo delle Culture di Lugano, Galleria d’Arte Moderna di
Roma.

dal 27 gennaio al 18 febbraio 2023

Senape Vivaio Urbano, Via Santa Croce, 10/abc, 40122 Bologna 7051 849 45 30
https://senapevivaiourbano.com/ info@senapevivaiourbano.com

Orario: da lunedi a sabato 10:00-13:00, 16:00-19.30, (sabato 4 febbraio 10:00-
13:00 e 16:00-24:00) | domenica chiuso

Berenice Abbott: Greenwich Village

Comunicato stampa da https://www.marlboroughnewyork.com/

I direttori della Galleria Marlborough sono lieti di presentare il Greenwich Village
di Berenice Abbott , una mostra di oltre cinquanta fotografie della collezione di
Marlborough, tra cui molte delle immagini piu iconiche dell'artista del Greenwich
Village insieme a una selezione di immagini rare mai prima pubblicate.

La mostra aprira al secondo piano della galleria martedi 24 gennaio e rimarra
visitabile fino a sabato 11 marzo 2023. Ad accompagnare la mostra ci sara una
pubblicazione della galleria completamente illustrata che include un nuovo saggio
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di Robert Slifkin, direttore degli studi universitari presso I|'Istituto di Belle Arti,
Universita di New York.

Fifth Avenue, Nos. 4, 6, 8, March 20, 1936 © Berenice Abbott

Berenice Abbott (1898-1991) arrivo per la prima volta nel Greenwich Village dal
suo nativo Ohio all'eta di diciannove anni nel 1918 e si ritrovo rapidamente nel
demimonde letterario e artistico. Avendo intenzione di dedicarsi al giornalismo e
alla scultura, e stato solo durante il suo lungo soggiorno a Parigi dal 1921 al 1929
che ha approfondito il mezzo fotografico, formandosi nell'atelier di Man Ray.

A Parigi la Abbott incontro e fotografo molte delle figure moderniste che aveva
conosciuto durante il suo primo soggiorno al Greenwich Village: gli eccentrici
redattori della rivista letteraria d'avanguardia The Little ReviewMargaret Anderson
e Jane Heap, fondatrice del Village's Civic Repertory Theatre Eva Le Gallienne, le
scrittrici Djuna Barnes e Solita Solano, oltre a gente del posto come Jean Cocteau,
Coco Chanel, Eugene Atget e la corrispondente estera americana per il New
Yorker Janet Flanner.

Al suo ritorno a New York nel 1929, ora alla moda e di successo, Abbott vide la
citta con occhi nuovi. Ha aperto uno studio di ritratti, fotografando importanti
uomini d'affari americani per la rivista Fortune, cosi come eminenti newyorkesi che
correvano nella sua cerchia sociale, come Carl Van Vechten, Edna St. Vincent Millay
e A'Lelia Walker, sperando che i profitti sarebbero consentirle di dedicare tempo
alla sua vera passione di documentare il paesaggio urbano in continua evoluzione.

Nel 1934 inizid a insegnare fotografia alla New School for Social Research. Nel
1939, con la sua compagna Elizabeth McCausland, pubblichera il suo progetto piu
noto, Changing New York, finanziato dal Federal Art Project of the Works Progress
Administration, e comprendente novantasette delle circa trecento fotografie che
ha scattato durante il cinque distretti tra il 1935 e il 1939.
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Bread Store, 259 Bleecker Street, Manhattan, February 3, 1937 © Berenice Abbott

La presente mostra comprende un gruppo di ritratti dei suoi studi di Parigi e New
York, una selezione delle fotografie del villaggio di Abbott pubblicate per la prima
volta in Changing New York e molte altre scattate nel decennio successivo mentre
era al lavoro sulla pubblicazione del 1949 Greenwich Village: Today & Yesterday,
in cui settanta delle sue immagini sono state riprodotte insieme alla prosa di Henry
Wysham Lanier.
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Washington Square Looking North,1936 © Berenice Abbott

Abbott ha iniziato a esporre per la prima volta a Marlborough nel 1975 come parte
di una mostra intitolata Three Photographers — Three Cities: Bill Brandt, Berenice
Abbott and Brassai . Seguiranno due mostre personali dedicate ad Abbott, nel
1976 e nel 1985.

Le fotografie di Abbott sono conservate in molte delle collezioni fotografiche piu
prestigiose del mondo

Un ringraziamento speciale a Staley-Wise Gallery e Todd Watts.

Berenice Abbott: Greenwich Village
dal 26 gennaio all’l1 marzo 2023
Marlborough Gallery, 545 West 25th Street, floors 1—3, New York, NY 10001

7+ 1 (212) 541 4900 | mny@marlboroughgallery.com
Orario: da martedi a sabato 10:00-18:00, chiuso domenica e lunedi

Sesso, arte e dipendenza.

La fotografia di Nan Goldin, artista candidata all’'Oscar
di Matilda Sere da https://artslife.com/

dZObo! boe! Csjbo!jo!Cfe-!0zZDLJ ! 2YA@ker ! Qi puphsbgqgi z!

Nan Goldin € salita (nuovamente) alla ribalta dopo la candidatura all’Oscar del
documentario di Laura Poitras - All the Beauty and the Bloodshed - a cui |'artista
ha preso parte. Ma sono decenni che la fotografa si € imposta come una delle
figure piu originali e autorevoli del sistema artistico. Ecco come.

Nancy Goldin € nata a Washington, DC, nel 1953, la piu giovane di quattro figli
in una famiglia ebrea di estrazione borghese. Quello che pare un quadro familiare
del tutto consueto viene sconvolto dai problemi psichiatrici sella sorella maggiore
di Nancy, Barbara. Dopo vari ricoveri in istituti specializzati, la ragazza si € tolta la
vita a 18 anni. Nancy, che al tempo di anni ne aveva 11, registro indelebilmente il
trauma.
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E anche per questo che a soli 14 anni scappa di casa e si dirige verso Boston, dove
trova alloggio in una casa famiglia. Qui scopre la fotografia e conosce una persona,
un ragazzo, David Armstrong, che si rivela cruciale per la sua crescita come
donna e artista. Un contributo simbolicamente raccolto nel soprannome che
Armstrong le diede, che ancora oggi la identifica con precisione: Nan.

Nan e David vanno a vivere insieme, condividono la passione per l‘arte, la
fotografia e il mondo queer. Per loro € un “terzo genere, molto piu sensato degli
altri due®. 1l sogno di Nan diventa portare una drag queen sulla copertina di Vogue.
Ma soprattutto comprende che la fotografia € un modo per perpetuare la memoria,
conservare le immagini delle persone che le sono care.

Cosi si iscrive alla School of the Museum of Fine Arts, Boston. Nel ‘73 ha la
sua prima esposizione al Project, Inc. di Boston. Dopo il diploma approda
nella citta dove i sogni prendono vita: New York.

dZzNj t uz! oe! Kinnz! Qbvmf uuf ! j cNanbGoldiby j LJ-! OZD- ! 2: :

Qui prende corpo, tra il 1979 e il 1986, la sua serie fotografica piu celebre: The
Ballad of Sexual Dependency. Inizialmente uno slideshow di 45 minuti (che
aveva come colonna sonora le canzoni dei Velvet Underground, James Brown, Nina
Simone e Charles Aznavour), diventera poi un libro. A

d ogni modo, si tratta di una carrellata di 700 immagini che ritraggono lei e il suo
gruppo di amici nei bar, nei locali notturni, nei luoghi piu underground della citta.
Tantissimi gli autoritratti. Del resto Nan Goldin ha 33 anni e non & spettatrice della
sua vita, ma vuole viverla appieno. The Ballad of Sexual Dependency non nasce
dall’'osservazione, ma dalle relazioni con i luoghi e i soggetti.

“E opinione diffusa che il fotografo sia per natura un voyeur, l'ultimo invitato alla
festa. Ma non mi ci rivedo; questa € la mia festa. Questa é la mia famiglia, la mia
storia.”

Una storia fatta di feste, bar, ozio, sesso, treni, viaggi, gioia e dolore condivisa con
amici dalle abitudini non certo tradizionali, spesso affetti da varie dipendenze. E
proprio su questa poetica si regge The Ballad: il contrasto tra un’‘espressione
totalmente libera di sé e la dipendenza che questa autonomia spesso
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implica. Dipendenza, dalle droghe per esempio, di cui la stessa Goldin soffre.
Tanto che nel 1988 torna a Boston per ricoverassi in una clinica riabilitativa.

Di ritorno a New York, Nam Goldin trova i suoi amici e la comunita che frequentava
affetti da una piaga drammatica: I’AIDS. Cosi dedica gli anni 90’ all’attivismo e alla
sensibilizzazione sul tema, aggiornando The Ballad con le immagini tragiche di
questi anni.

Inizia a fotografare stanze vuote, paesaggi e skyline. Le raccoglie in nuove
pubblicazioni: The Other Side, A Double Life (realizzato con Armstrong), Tokyo
Love (con Nobuyoshi Araki). Nel 1996 il Whitney Museum di New York le dedica
una restrospettiva, I'll Be Your Mirror, che si muove poi in diversi musei, anche
europei.

“Tfmg! Qpsusbju! xsjujoh!jo!nz!ejbszL>!Cptupo! 2:

Agli inizi del 2000 Goldin & costretta a tornare in riabilitazione. Dal Roosevelt
Hospital di New York, dov’é ricoverata, scatta alcune foto di Manhattan che
confluiscono nel libro The Devil’s Playground (2003). Altri importanti lavori
dell’epoca sono Le Feu Follet (2001) e Chasing a Ghost (2006). Nel 2007 Goldin
vince il prestigioso Hasselblad Award.

Nel 2010 il Louvre le commissiona una mostra e un nuovo
lavoro: Scopophilia. L'opera unisce le fotografie di Goldin con quelle delle opere
storiche del museo, tracciando connessioni dirette tra le rappresentazioni del
desiderio, della sessualita, del genere e della violenza nel corso di migliaia di anni.
Nel 2014 pubblica Eden and After, in cui confluiscono foto scattate a diversi
bambini, soprattutto quelli dei suoi amici, nel corso di 30 anni di attivita.

Una ventata di freschezza che non riesce a sollevarla dalle sue dipendenze, le quali
la conducono quasi alla morte. Ma nel 2017 & di nuovo in piedi, piu combattiva che
mai, e dichiara guerra alla famiglia Sackler.

Non € la prima a scagliarsi contro i proprietari della Purdue Pharma, produttori
dell’lOxyContin, farmaco responsabile della dipendenza e della morte di numerose

104



persone. Sackler che, tra l'altro, cercano da tempo di ripulire il loro nome
associandosi a importanti istituzioni museali e promuovendo |arte.

“Joana avec Valérie et Reine dans le Miroir”, 1999.
Photography Nan Goldin, via animophotography.blogspot.co.uk

Per questo Goldin, fondato il collettivo P.A.I.N. (Prescription Addiction Intervention

Now), inizia una serie di proteste nei musei mettendo in evidenza l‘operato dei
Sackler. Nel 2018 € al MET di New York, poi si muove a Washington, Boston e poi

torna a NY al Guggenheim. Il suo obiettivo € denunciare i crimini della Purdue
Pharma e portare i musei a rinunciare alle loro sovvenzioni.

dzSjt f ! boe! Npouz! LPhdaograpbyiNan Goldim Lid MoRla 9 1 / !
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La prima a farlo € la National Portrait Gallery, proprio dopo che Nam Goldin ha
minacciato di non autorizzare la retrospettiva su di lei a cui il museo stava
lavorando. Anche la Tate ha poi dichiarato che non avrebbe piu accettato le
donazione dei Sackler. Un domino a cui si sono aggiunti Met, Guggenheim, British
Museum, Serpentine Galleries, Louvre, National Gallery in London, South London
Gallery e Victoria and Albert Museum.

E su questa esperienza, oltre che sulla vita di Nam Goldin, che si concentra il
film All the Beauty and the Bloodshed, gia vincitore del Leone d'Oro alla
Biennale del Cinema di Venezia e ora in corsa per un Oscar.

Michele Mattiello. Epidermica

da http://www.arte.it/

© Michele Mattiello | Michele Mattiello, Sottopelle

Sabato 4 febbraio alle 17.30 allo Spazio Mostre I. Battistella (immerso nel
giardino Agora a San Dona di Piave, Venezia) inaugura “Epidermica” la personale
del fotografo padovano Michele Mattiello a cura di Barbara Codogno.

Prende cosi il via “ciclo OFF#5"”, format promosso da culturaincorso APS con la
direzione artistica di Francesco Finotto, in collaborazione con i Musei Civici
Sandonatesi e I'Assessorato alla Cultura di San Dona di Piave (Venezia).

Nello spazio dedicato all’approfondimento e alla ricognizione dei nuovi linguaggi
artistici del contemporaneo dal 5 al 12 febbraio i riflettori saranno puntati
sull'ottava arte: in esposizione una quarantina di scatti firmati da Mattiello,
organizzati in tre sezioni.

“Urlo”: la prima sezione propone al pubblico un lavoro storicizzato, esposto in
Italia e all’estero. Si tratta di una serie di pezzi unici, le foto sono infatti eseguite
attraverso il processo di trasferimento di emulsione su carta acquerello. Mattiello
ritrae i suoi soggetti mentre urlano: un atto tanto liberatorio quanto intimo.
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“Mutatios Cuti” racconta i cambiamenti dei corpi. In questo caso di quelli della
pelle. Parliamo dei tatuaggi, ormai un fenomeno di massa. In questa seconda
sezione Mattiello ritrae corpi che affidano alla pelle i significanti della loro vita.

“L'equazione di Dirac”. Se due sistemi interagiscono tra loro per un certo
periodo di tempo e poi vengono separati, non possono piu essere descritti come
due sistemi distinti, ma in qualche modo, diventano un unico sistema. In questa
terza sezione Mattiello ritrae corpi in vicinanza, affidando ancora una volta alla
pelle il racconto dei legami tra le persone.

Michele Mattiello, ¢ fotografo freelance e stampatore fine art. Ha iniziato a
fotografare e a praticare la camera oscura negli anni ‘80. Successivamente, nel
2003 collabora con una Onlus per realizzare reportage sulle loro attivita, e questo
lo avvicina al reportage e al suo linguaggio. Dopo questo progetto, durato alcuni
anni, ha deciso di concentrarsi sull’esplorazione della sfera intima delle persone e
dei linguaggi del corpo. Esperienze con altri fotografi lo portano ad approfondire
guesta ricerca. Le sue foto sono state esposte Italia, Francia, Russia, Giappone.
Attualmente lavora come fotografo freelance e stampatore fine art, con una
particolare attenzione al mondo dell’arte e alla ricerca su differenti materiali di
stampa.

Michele Mattiello. Epidermica

dal 04 al 12 Febbraio 2023

Spazio Mostre Battistella, Piazza Indipendenza 13, San Dona di Piave (VE)
orari: venerdi 16:30 - 19:30; sabato 10:30 - 12:30 / 16:30 - 19:30; domenica
10:30 - 12:30/ 16:30 - 19:30 | ingresso gratuito

39 0421590221 | ufficio.stampa@sandonadipiave.net

Marco Lanza. Ricreazione

da https://www.itinerarinellarte.it/

Ricreazione #1© Marco Lanza

Noema Gallery a Roma da il via alla stagione espositiva 2023 con la nuova
mostra fotografica “Ricreazione” di Marco Lanza a cura di Chiara Dall’Olio,
visitabile dal 26 gennaio al 25 febbraio 2023.
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Il progetto espositivo di Marco Lanza, nato dall’acquisto di migliaia di
fotografie vernacolari sciolte, si € sviluppato con I'osservazione di ogni singola
immagine. Dalle fotografie color seppia di una vacanza in montagna ai momenti
millimetrici di padre e figlia, dagli scatti di una conferenza a eventi familiari o
sportivi, questi materiali coprono un lungo periodo, dal 1920 al 1970 circa.

Seguendo le linee della nuova selezione, Lanza ha tagliato le fotografie
attraverso una mascherina di plexiglas rettangolare o quadrata e
ricomponendole, ha ricavato nuove opere, letteralmente estratte dagli originali.
Una rilettura che agisce sulla materia modificandola per sempre. Una ricreazione
che si compie sia sulla parte selezionata che su quella che resta, apparente scarto
che diviene un’‘opera aperta, dotata di infinite possibilita interpretative. Alcune
stampe sono invece presentate integre, ma sovrapposte. In questi quadri la
stratificazione della materia fotografica rimanda alla storia con la “s” minuscola,
alle storie famigliari, di cui si percepisce solo la superficie. Ogni fotografia della
mostra “Ricreazione” € quindi il segno di una storia, di un momento passato, che
non sara piu e che si ammanta di una patina di nostalgia.

Come scrive la curatrice del progetto Chiara Dall’Olio "Le composizioni
seguono i criteri e | passaggi che l'artista ha percorso: grandi tableau in cui i
dettagli che hanno colpito il suo occhio, dopo essere stati ritagliati, sono stati
mescolati e ricomposti, creando un’‘armonia visiva di grande equilibrio. Solo
avvicinandosi si colgono i soggetti e ci si puo perdere nella contemplazione delle
piccole foto, immaginandosi storie o chiedendosi come sarebbe stata la fotografia
completa. Il taglio infatti, crea una pluralita di oggetti autonomi, dotati di una
nuova estetica e di nuove possibilita interpretative che Lanza lascia esplorare
all’osservatore”.

Marco Lanza ha partecipato all’'ultima edizione di Paris Photo - una delle fiere
fotografiche pit importanti al mondo - dove tutte le sue opere sono state acquisite
da collezionisti di settore, riscuotendo inoltre un grande successo di pubblico e di
critica, tanto da arrivare sulle pagine del noto quotidiano Le Monde che ha dedicato
un lungo articolo al suo lavoro e alle gallerie che hanno portato in fiera lavori nati
da immagini di cui non si conosce l'autore. Stampe ritrovate nei mercati delle pulci
o negli scatoloni passati di mano in mano attraverso traslochi e eredita, fotografie
acquistate per poco denaro e poi, una volta lavorate e organizzate in un progetto
organico, riproposte per |'occasione in fiera come oggetti da collezione, proprio
come le opere originali di Marco Lanza. La fotografia vernacolare e la sua
reinterpretazione stanno vivendo un nuovo revival tra collezionisti e galleristi,
acquisendo un ruolo di primo piano nel mercato dell’arte internazionale. A
conferma di questo forte interesse a livello mondiale, Marco Lanza sara, dopo la
mostra alla Noema Gallery, uno degli artisti della fiera The Photography Show a
New York (dal 30 marzo al 2 aprile 2023) organizzata da AIPAD, alla quale
partecipera con la galleria parigina SIT DOWN.

In mostra alla Noema Gallery il visitatore potra ammirare un certo numero di
“ricreazioni” originali, pezzi unici in varie dimensioni, incorniciati, in formato
medio/grande e in altri formati piu piccoli. Inoltre saranno presentate delle
rielaborazioni digitali stampate in fineart in edizione limitata.

Marco Lanza. Ricreazione

dal 26 gennaio al 25 febbraio 2023

Noema Gallery, Via Bu Meliana, 4 - 00195 Roma RM | 335 520 0775
Orari: Lunedi 15:30 - 20:00 | dal martedi al venerdi 10:30 - 13:00 e 15:30 -
20.00 | sabato 10:30 - 13:00 e su appuntamento.
https://www.noemagallery.com/ | noemagalleryroma@gmail.com
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Paul McCartney fotografo, arriva ''1964: Eyes of the storm"’

da https://www.ansa.it/

Paul McCartney, Miami, 1964 (foto dal web)

Paul McCartney si scopre anche fotografo.

Arrivera in libreria il 13 giugno 2023 in contemporanea mondiale "1964: Eyes of
the storm", fotografie e riflessioni di Paul McCartney, con i saggi della storica di
Harvard Jill Lepore, del direttore della National Portrait Gallery di Londra Nicholas
Cullinan e della curatrice senior Rosie Broadley.

Lo annuncia La nave di Teseo che pubblichera il libro in Italia.

Nel 2020 e stata riscoperta nell'archivio di Paul McCartney una straordinaria
raccolta di quasi mille fotografie che aveva scattato con una macchina fotografica
da 35 mm. Sono foto che catturano momenti privati e intimi vissuti tra la fine del
1963 e l'inizio del 1964, quando nel Regno Unito scoppio la Beatlemania e quando,
dopo la prima visita della band negli Stati Uniti, divennero le persone piu famose
del pianeta

Le fotografie sono il resoconto personale di McCartney di questo periodo esplosivo,
in cui i Beatles erano I'"Occhio del Ciclone".

"1964: Eyes of the Storm" raccoglie 275 fotografie di McCartney provenienti dalle
sei citta in cui si svolsero questi mesi intensi e leggendari - Liverpool, Londra,
Parigi, New York, Washington D.C. e Miami - e molti ritratti inediti di John, George
e Ringo.

"Chiunque riscopra un cimelio personale o un tesoro di famiglia viene

immediatamente inondato di ricordi ed emozioni, che scatenano associazioni

sepolte nella nebbia del tempo. Questa & stata esattamente la mia esperienza nel

vedere queste foto, tutte scattate durante un intenso periodo di viaggio di tre mesi,

culminato nel febbraio 1964. E stata una sensazione meravigliosa, quella di tornare

indietro nel tempo. Ecco il mio personale resoconto del nostro primo grande
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viaggio, un diario fotografico dei Beatles in sei citta, a partire da Liverpool e
Londra, seguite da Parigi (dove John e io eravamo stati semplici autostoppisti tre
anni prima), e poi da quella che consideravamo la grande occasione, la nostra
prima visita di gruppo in America" dice Paul McCartney.

Nella prefazione e nelle introduzioni a questi portfolio delle varie citta, McCartney
ricorda "come altro si puo chiamare - pandemonio" e racconta le sue impressioni
sulla Gran Bretagna e sull'America del 1964 - il momento in cui la cultura cambio
e gli anni Sessanta iniziarono davvero.

"Questo lavoro a volte offre la possibilita di incontrare i propri sogni e le proprie
passioni. E poi farli incontrare a tanti lettori. E il caso di questo splendido libro,
frutto di una straordinaria scoperta. Un Paul McCartney fotografo che sorprendera"
spiega Elisabetta Sgarbi, publisher La nave di Teseo.

A complemento della pubblicazione, le fotografie di McCartney saranno esposte
per la prima volta nella mostra senza precedenti "Paul McCartney Photographs
1963-64: Eyes of the Storm, alla National Portrait Gallery di Londra dal 28 giugno
al primo ottobre 2023, con il sostegno di Bloomberg Philanthropies. (ANSA)

Paul
MeCartney

1964

Eyes
of
the
Storm

Lo vt T

Paul McCartney ""1964: Eyes of the storm"

Editore: La Nave di Teseo | 400 pagine | 275 fotografie | rilegato | € 42,75 |
EAN: 9788834614259 | ISBN: 8834614259 | in uscita a giugno

la mostra:

Paul McCartney Photographs 1963-64: Eyes of the Storm

dal 28 giugno al 1 ottobre 2023

National Portrait Gallery, St Martin’s Place, London, WC2H OHE (Inghilterra)
orario: aperto tutti i giorni: 10:30 - 18:00, venerdi e sabato: 10:30 - 21:00
78+44(0)20 7306 0055 - https://www.npg.org.uk/

Lucia Simone: "Mad World”
da https://segnonline.it/

Carlo Gallerati e lieto di presentare Mad World, una mostra personale di Lucia
Simone a cura di Saveria Colosimo.

Con questa mostra personale di Lucia Simone, la Galleria Gallerati oltrepassa
ancora una volta i confini del genere fotografico per sperimentare processi mediali
alternativi di ricerca, reinvenzione e riarticolazione artistica. L'avvento del digitale
ha infatti trasformato la produzione culturale in tutti i settori; in particolare, nella
sperimentazione visiva si € innescato un processo di mutazione profondo e ancora
in pieno svolgimento.
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© Lucia Simone

Le immagini ricombinanti di Lucia Simone testimoniano la verita di questa
mutazione. Sono punti di partenza per dare un senso alla propria visione del
mondo, evocate dagli universi della letteratura, della musica o del cinema di
fantascienza, spesso recuperate in rete o riprese da riviste varie, generano
I'ibridazione di linguaggi e contenuti, si fondono I'una nell’altra in una nuova entita
visiva, mutata intimamente, fluida e instabile. E un percorso in divenire che
presuppone la compresenza di mondi altri, paralleli, intermedi, nei quali non ci si
rispecchia: mondi opachi — come in The Passenger (2022), Evanescent (2022),
Ofelio (2021) - dove la disgregazione della figura umana ci riporta coscientemente
alla realta dissonante in cui essa si muove.

Come dissonanza della realta sociale emerge prevalentemente la dialettica
paradossale tra il nostro mondo mediale in diretta connessione con gli eventi e la
disconnessione postmoderna, intesa come la crescente distanza tra uomo e
natura. La questione della crisi ambientale & oggi piu che mai una tematica attuale,
pertanto un elemento riflessivo implicito nell’arte contemporanea. In Oxygen
(2022) la natura pervasiva invade totalmente lo spazio, interno ed esterno, dando
vita a un ambiente ibrido, immersivo, al confine tra paesaggio autentico e luogo
virtuale. Per meglio dire un non/luogo dove la presenza umana € ormai solo un
lontano residuo, percettibile nel frammento opaco di una vetrata appannata.

Un nodo centrale della narrazione artistica di Lucia Simone & che riflette la
prospettiva di una dimensione distopica del mondo reale, del Mad World da cui
deriva il titolo e il fulcro tematico della mostra; € dunque un’utopia al contrario,
che ci invita a riconsiderare la legittimita e il senso di quella noncuranza che
scandisce le fasi del nostro tempo. (Saveria Colosimo)

Lucia Simone €& nata nel 1986 a Perugia. Vive e lavora a Roma. Si g‘a laureata
all’Accademia di Belle Arti di Roma in Arti e Discipline dello Spettacolo. E presente
nel VI Repertorio degli Incisori Italiani (edit. Faenza). Ha ricevuto vari premi, tra
cui una residenza d’artista in occasione del Premio Internazionale FIG di Bilbao.
Ha esposto in diversi musei, come il Macro La Pelanda di Roma e I’Austrian Museum
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of Folk Life and Folk Art di Vienna, e in luoghi di prestigio come Palazzo
Montecitorio e Palazzo Vecchio in occasione del Premio Firenze. Una mostra
personale di particolare rilievo e stata nel 2018 Uncanny presso I'Interzone Galleria
di Roma, dove € prevalsa |'attinenza a tematiche dal forte impatto emotivo. Tale
ricerca € stata proposta di nuovo a Roma |I'anno successivo in Realta Consumata
presso la Fondamenta Gallery. Nel dicembre del 2019 ha svolto una residenza
d’artista in uno degli atelier del Macro Asilo di Roma. Dalla fine del 2021, con una
personale dal titolo Signal Lost curata da Chiara Canali, comincia a espone i suoi
lavori in esclusiva alla Iaga Contemporary Art (Romania). Di recente € stata
selezionata come finalista al Premio Artkeys per la sezione di pittura, e al Premio
Arte Laguna per la sezione di grafica digitale, la cui esposizione si terra nel 2023
presso I'Arsenale di Venezia.

Lucia Simone - Mad World, a cura di Saveria Colosimo

Galleria Gallerati, Via Apuania, 55 - Roma

dal 28 gennaio al 24 febbraio 2023 (ingresso libero)

Orario: dal lunedi al venerdi: ore 17.00-19.00 / sabato, domenica e fuori orario:
su appuntamento

info@galleriagallerati.it, www.galleriagallerati.it, www.luciasimone.it

Paolo Bonfiglio — Surfacex

da https://loeildelaphotographie.com/

© Paolo Bonfiglio

Come sottolinea la curatrice Gigliola Foschi, "Le fotografie di Paolo Bonfiglio sono
raccolte e presenze del tempo, frutto di una lunga ricerca sulle rughe del volto
visibile. Portano ed esprimono tracce di presenze scomparse — o solo nascoste. Ci
raccontano una storia senza affermare un significato preciso, ma evocano pensieri
fluttuanti. (..) Come marcatori temporali capaci di accogliere genealogie
involontarie che emergono dai muri della strada, le fotografie di Bonfiglio poggiano
su un'inquadratura cristallina, geometrica e strutturata. Giocano sull'ambiguita tra
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vuoti e toni chiari velati da sfumature materiche e rivelano superfici che ricordano
diaframmi vibranti e leggeri, come il fruscio del vento. Poi penetrano in strati
strutturati gradualmente impregnati di oscurita, finché non vince il nero
estremo. Ogni immagine del libro rimanda alla successiva, passando leggermente
dal chiaro allo scuro, dalla leggerezza alla forza materica, al nero
nascosto. L'ombra contiene una sorta di movimento dormiente che trasforma
l'immagine in una figura statica del tempo che passa. Questo tempo ritrovato
impreziosisce I'immagine di un'immobilita vibrante, attraversata dal fremito del
passato, dalle cose assorbite dalla memoria e dall'oblio.”

© Paolo Bonfiglio

Tutte le opere di Bonfiglio hanno un'ossatura costituita da alcune componenti
ricorrenti. Ad esempio, la combinazione tra la ricerca di temi e linguaggi diversi,
ben rappresentata dalla distanza tra lo stesso Surfacex e il progetto
Worldsamerica, quest'ultimo incentrato su alcune caratteristiche tra le piu
accattivanti della cultura americana contemporanea - allora un colorato e viene
applicato il linguaggio pop. O il work in progress Stillness , dove I'immobilita delle
cose puo svelare una storia. E il linguaggio & semplice, diretto, documentaristico,
puntando su elementi apparentemente secondari — qualunque sia il soggetto: una
persona, una cosa, un paesaggio.

Il progetto Surfacex € stato esposto in luoghi diversi e pubblicato in un libro che
contiene 33 immagini (su oltre 60) in cinque parti, separate da brevi citazioni dalla
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Ricerca di Marcel Proust: una sorta di riferimento che aiuta a indagare la natura
delle immagini stesse.

© Paolo Bonfiglio

Paolo Bonfiglio vive a Milano, dove € nato nel 1961. Ha studiato economia
aziendale e lavora per una societa di consulenza internazionale. La fotografia ha
sempre svolto un ruolo parallelo ed essenziale, dispiegato attraverso passione,
dedizione e piacere. Negli anni ha frequentato seminari e workshop, tra cui
un'esperienza di una settimana sul nudo con Andreas Bitesnich.

--- per ulteriori immagini: link, ed altro sul sito www.pbonfiglio.com
Labirinti della Visione. Luiqgi Ghirri 1991

da https://www.itinerarinellarte.it/

Nel trentennale della sua scomparsa anche Parma intende rendere omaggio
a Luigi Ghirri, uno dei piu grandi maestri della fotografia italiana la cui fama ha
oltrepassato i confini nazionali, con “Labirinti della visione. Luigi Ghirri 1991”
una mostra originale, a cura di Paolo Barbaro e Claudia Cavatorta, visitabile a
ingresso gratuito, che sara ospitata nelle sale di Palazzo del Governatore dal
17 dicembre 2022 fino al 26 febbraio 2023.

L’iniziativa, organizzata dal Comune di Parma in collaborazione con CSAC - Centro
Studi e Archivio della Comunicazione dell’Universita di Parma e Archivio Eredi Luigi
Ghirri, fa parte del ricco calendario di eventi del progetto “Vedere Oltre”,
promosso dalle citta di Reggio Emilia, Modena e Parma, alle quali Luigi Ghirri era
particolarmente legato e fondamentali per la sua produzione artistica, con il
sostegno della Regione Emilia-Romagna e di APT Servizi Emilia-Romagna.

L'esposizione, come hanno spiegato i curatori Paolo Barbaro e Claudia Cavatorta,

prende le mosse dalle fotografie che Luigi Ghirri lascio al CSAC in occasione della

pubblicazione del volume “Viaggio dentro un antico labirinto”, realizzato con Arturo

Carlo Quintavalle e pubblicato nel 1991, in sostanza l'ultima monografia del grande

fotografo che sarebbe scomparso nel febbraio dell’lanno seguente. Le 153

fotografie che costituiscono il nucleo della mostra erano state realizzate da
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Ghirri per allestire il mockup del libro: le stampe erano strumento per progettare
I'impaginazione, media per imporre il controllo accurato della resa tipografica delle
immagini, ma soprattutto strumento di dialogo con Quintavalle per la stesura del
testo.

A

Luigi Ghirri, La Psiche al Museo Archeologico, Napoli, 1980 (stampa 1990-91), C-print, mm 161x240 CSAC -

Fondo Ghirri cat. C123892S. Photo courtesy © Eredi Luigi Ghirri
Le fotografie connesse al libro, esposte rispettando i capitoli di quell’opera, saranno
poste in rapporto con altre immagini, altri aspetti della ricerca ghirriana che si
svilupparono in rapporto al progetto del CSAC. Ad affiancare il corpus centrale della
mostra sara infatti una selezione di fotografie di Ghirri tratta dalle serie degli anni
Settanta (da “Colazione sull’erba”, “Paesaggi di cartone”, “Kodachrome”), da
documenti della relazione tra il fotografo e I'artista Franco Guerzoni, da fotografie
storiche del paesaggio italiano da Ghirri scelte e conferite al CSAC, dalle Polaroid
di grande formato, spettacolari pezzi unici che nel 1981 testimoniavano dello snodo
in atto nell'opera del fotografo tra avanguardie post-dada e ripresa di una
riflessione sulla veduta.

L'esposizione intende ricordare quanto il rapporto di Ghirri con Parma sia stato
articolato e fecondo offrendo all’autore stesso modelli con cui confrontarsi: Ghirri
seguiva e si nutriva delle iniziative dell’Universita di Parma trovando conferma alla
sua riflessione sullimmagine nelle foto americane della “Farm Security
Administration” (esposte alla Sala delle Scuderie nel 1975) e nella “New
Photography USA” (Lee Friedlander, Robert Frank esposte nel 1972) come nelle
immagini del paesaggio italiano di Bruno Stefani (mostra CSAC del 1977). Infine,
Ghirri contribui all'incremento dei fondi storici del CSAC procurando agli archivi
dell’Universita fotografie dell'Ottocento, del primo Novecento, scelte con sguardo
da attento storico, allo stesso tempo nitidamente autoriale.

Le oltre 200 immagini che costituiscono quindi il progetto complessivo della
mostra “Labirinti della visione. Luigi Ghirri 1991”, tutte provenienti dalle
raccolte della Sezione Fotografia del CSAC, mostreranno quindi percorsi nell’opera
di Luigi Ghirri e nei modelli da lui individuati dentro e fuori la propria produzione:
le sue fotografie ma anche immagini da lui amate o che sono state occasione di
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sue riflessioni - quelle documentarie di Dorothea Lange, di Walker Evans, quelle
che inseguivano la bellezza del paesaggio dei Fratelli Alinari, di Carlo Naya, quelle
che ridefinirono la percezione di quel paesaggio in chiave post-Bauhaus di Bruno
Stefani - a comporre come un labirinto di specchi dove sara possibile incontrare
impreviste consonanze.

L'esposizione sara arricchita da un calendario di eventi collaterali, tra cui
laboratori fotografici per bambini e incontri di approfondimento aperti al pubblico
che vedranno studiosi ed esperti riflettere sull'opera ghirriana e sul grande impatto
che questa ebbe sulla cultura, non solo visiva, del secondo Novecento.

Labirinti della Visione. Luigi Ghirri 1991

dal 17/12/2022 al 25/02/2023

Palazzo del Governatore, Piazza Giuseppe Garibaldi, 19 - Parma

Info: & 521-218889 | turismo@comune.parma.it | http://www.parma2021.it/
orari: da mercoledi a domenica e festivi dalle ore 10:00 alle 19:00 (ultimo ingresso
18.30). Chiuso lunedi e martedi.

Rassegna mensile di Fotografia dalla stampa e dal web
di Fotopadova, a cura di Gustavo Millozzi

http:/ /www.fotopadova.org redazione@fotopadova.org http://www.facebook.com/fotopadova93
gm@gustavomillozzi.it http://www.gustavomillozzi.it http:/ /www.facebook.com/gustavo.millozzi
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